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Unter den 
vielen 
Museen des 
In- und Aus- 
landes nimmt 
das Liebieg- 
haus in 
Frankfurt 
eine 
besondere 
Stelle ein: 
Seine 
Sammel- 
tätigkeit ist 
ausschließ- 
lich auf 
Plastik und 
Skulpturen 
gerichtet. Als 
Verfasser 
unseres 
Artikels auf 
S. 397 zeich- 
net der 
Direktor des 
Liebieg- 
hauses, Dr. 
Herbert Beck. 


In diesem 
Jahr wäre 
der große 
Tierbildhauer 
Philipp Harth 
neunzig 
Jahre 
geworden. 
Dr. Hans 
Eckstein 
stellt aus 
diesem Anlaß 
auf S. 402 
ausgewählte 
Arbeiten vor. 


Irmtraud 
Schaar- 
schmidt- 
Richter ist 
eine 
anerkannte 
Expertin für 
die Kunst 
des Fernen 
Ostens, vor 
allem für die 
japanische. 
Auf S. 405 
berichtet sie 
über den 
Schreib- 
künstler 
Shiryü 
Morita. 


Unser 
aktueller 
Beitrag 
beschäftigt 
sich mit der 
Rolle der 
Künstlerin in 
der gegen- 
wärtigen 
New Yorker 
Kunstszene. 
Henry Marx 
präsentiert 
auf S. 409 
eine Auswahl 
typischer 
Beispiele. 





Zum 100. Ge- 
burtstag von 
Oskar Moll 
am 21. Juli 
zeigen wir 
als Titelbild 
sein 
Ölgemälde 
»Sonnen- 
blumen mit 
Matisse- 
Schale« aus 
dem Jahre 
1908. Wir ent- 
nahmen die 
Abbildung 
dem imBruck- 
mann-Verlag 
erschienenen 
Band »Oskar 
Moll. Leben 
und Werk« 
vonS.undD. 
Salzmann, 
den wir auf 
S. 441 
vorstellen 

(s. a. S. 393). 
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Von Foppa 
bis Guardi 


BADEN-BADEN. In der Bundesre- 
publik vermögen nur wenige öffent- 
liche Sammlungen wie die Alte 
Pinakothek in München und die 
Berliner Gemäldegalerie einen Ein- 
druck vom Reichtum italienischer 
Malerei zu geben. Die Vielfältigkeit 
der Malerei in Oberitalien aber las- 
sen auch sie nur erahnen. Es ist 
deshalb ein besonderer Glücksfall, 
daß sich im Rahmen des deutsch- 
italienischen Kulturabkommens die 
Möglichkeit bietet, während der 
Sommermonate (vom 27.6. bis 14.9.) 
in der Kunsthalle Baden-Baden die 
Leistungen der verschiedenen ober- 
italienischen Malerschulen durch 
70 Meisterwerke ersten Ranges aus 
der Staatlichen Pinacoteca di Brera 
in Mailand und aus einigen Privat- 
sammlungen anschaulich zu ma- 
chen. 

Für die Ausstrahlung Venedigs auf 
das oberitalienische Festland, die 
bis nach Brescia und Bergamo, ja 
bis nach Mailand selbst hinein- 
reicht, stehen in der Ausstellung für 
das 16. Jahrhundert großartige Wer- 
ke von Bellini, Carpaccio, Tizian, 
Tintoretto, Veronese u. a., für das 
18. Jahrhundert u.a. die Namen der 
beiden Ricci, Piazzetta, Tiepolo, 
Longhi, Canaletto und Guardi. 

Aus den lombardischen Sonderlei- 
stungen ragen besonders Gemälde 
von Bembo, Foppa, Bramantino, 
Luini und Bergognone, Lotto, Ro- 
manino, Moretto und Moroni im 
16. Jahrhundert, Cerano, Moraz- 
zone, Procaccini und Caravaggio, 
Crespi, Baschenis und Fra Galgario 
im 17. Jahrhundert hervor. 

Die Bedeutung der emilianischen 
Malerschule wird durch Hauptwerke 
von Correggio, den Carracci, Reni, 
Cantarinii und Cagnacci belegt. 
Wichtige Beispiele der Malerei in 
Ligurien und Piemont werden nicht 
fehlen. 


Raum und 
Bewegung — 
Calders Mobiles 
im Haus der Kunst 


MÜNCHEN. Calders Mobiles ste- 
hen vor dem UNESCO-Gebäude in 
Paris, drehen sich als Springbrun- 
nenskulpturen im breiten Wasser- 
graben vor dem Los-Angeles-Coun- 
ty-Museum, empfangen im protzi- 
gen Flughafen von Dallas die 
Gäste. Die Liste, Zeugin für die 
enorme Wirksamkeit des Werkes, 
wäre auch für die Stabiles noch 


lange fortzusetzen. In München, an- 
läßlich der großen Calder-Ausstel- 
lung im Haus der Kunst (bis 13. Ju- 
li), läßt sich der Grund dafür nach- 
prüfen. Dort stellte man an einer 
der erbarmungslosesten Kreuzun- 
gen zwischen Prinz-Carl-Palais und 
dem Haus der Kunst für die Aus- 
stellungsdauer ein stehendes Mo- 
bile und ein Stabile auf. Die raum- 
verwandelnde Wirkung verblüfft, ist 
als Einbruch der Phantasie noch 
im Vorbeirasen wahrzunehmen. 
Was diesen raschen Eindruck aus- 
löste, kann in Ruhe hinter dem Aus- 
stellungsgebäude am Rande des 
Englischen Gartens beobachtet 
werden. Dort wurden jüngste Ar- 
beiten Calders, das Stabile »Tom’s« 
aus bemalten Stahlplatten (5,80 m 
hoch, 8,60 m breit) und das Mobile- 
Stabile »Horizontale« mit bemalten 
Blechscheiben an einem Metallge- 
stänge, aufgebaut. Was Calders Ar- 
beiten anziehend macht, ist ihr im- 
menser Aspektreichtum, die stän- 
dig neue Ansicht und Einsicht. Bei 
den aus den Ständern der stehen- 
den Mobiles entwickelten Stabiles 
(seit 1941) greifen großflächige far- 
bige, meist aber schwarze Metall- 
platten environmentartig in den 
Raum ein. Im schrittweisen Umge- 


hen eröffnen sich immer neue, 
schlüssige Varianten. Eine offene 
Komposition also wie bei den Mo- 
biles. Doch wird bei ihnen der Zu- 
fall, das »Spiel der Naturkräfte« als 
gestalterisches Prinzip, miteinbezo- 
gen, wobei Calders Strategie auf 
eine möglichst große »Vielfalt und 
Harmonie im Zusammenspiel und 
Ablauf der Bewegungen« abzielt. 

Den Namen Mobile für das Calder- 
sche Markenzeichen erfand 1932 
Duchamp, Arp taufte, dadurch ani- 
miert, die unbeweglichen Objekte 
Stabiles. Calders erstaunlich ge- 
radliniger Weg zu diesen Erfindun- 
gen wird in der Ausstellung — un- 
ter leider ungünstigen Raumbedin- 
gungen — Station um Station nach- 
gezeichnet: erste Auseinanderset- 
zungen mit dem Raum in den frü- 
hen Drahtplastiken, später ab 1932 
hand- oder motorgetriebene Mobi- 
les wie der »Weiße Rahmen«, her- 
vorgegangen aus der Beschäfti- 
gung mit Mondrian und den Kon- 
struktivisten, in den dreißiger und 
vierziger Jahren dann die Wind- 
mobiles, teilweise noch durch die 
humorvolle Kombination disparater 
Elemente wie Kaffeelöffel, Büchsen- 
pferdchen, Glasscherben und Holz- 
elemente in der surrealistischen 





Eine Retrospektive des Werkes von Alexander Calder zeigt in 
München das Haus der Kunst bis 13. Juli 





Einflußsphäre. Nach 1940 »Konstel- 
lationen« aus phantastischen, po- 
lierten Holzformen, eine Umset- 
zung von Mirös gemalten Konstel- 
lationen. Die ganz und gar seriöse 
Entwicklungsgeschichte ohne Skan- 
dale und Provokationen gipfelte im 
letzten Jahr im Triumphzug: Calder, 
von John Dean zu einem der 
500 Nixon-Feinde deklariert, hielt 
beim Calder-Festival in Chicago 
vierzigspännigen Einzug. 

Ingrid Rein 


Aus den Schätzen 
der Sammlung 
Kohl-Weigand 


MANNHEIM. Spätestens 1968 zu 
Max Slevogts 100. Geburtstag konn- 
te man sich von der Reichhaltigkeit 
der Sammlung Kohl-Weigand in 
St. Ingbert überzeugen, als fast alle 
bedeutenden Gedächtnisausstel- 
lungen aus dieser Kollektion 
schöpften. Jetzt lebte wieder eine 
Ausstellung aus dem Fundus die- 
ser Sammlung. Bis Anfang Juni 
zeigte der Mannheimer Kunstver- 
ein Aquarelle, Zeichnungen und 
Graphik von Max Slevogt, Hans Purr- 
mann und Albert Weisgerber aus 
der Sammlung Kohl-Weigand. 
Mehrere hundert Blätter umfaßt die 
Kollektion an Zeichnungen, Aqua- 
rellen und Graphik von Max Sle- 
vogt. 106 waren jetzt davon in Mann- 
heim ausgestellt, Kostproben zu 
seinen Illustrationszirkeln wie der 
»Zauberflöte«, »Ali Baba« oder zur 
»llias«. Aber auch Entwürfe zu Ge- 
mälden wie »Der bethlehemitische 
Kindermord« gehörten dazu. Von 
»taufrischen und springlebendigen 
Ergebnissen« hat Alfred Kubin im 
Hinblick auf Slevogts graphisches 
Schaffen gesprochen. Lust am Fa- 
bulieren, am Improvisieren, seine 
überschäumende Phantasie spie- 
gelt sich in seinen grazilen, vibrie- 
renden Strichen, seinen Tusche- 
zeichnungen, aber auch in den 
Aquarellen. 

Anders Weisgerber. Die zeichneri- 
sche Gebärde ist verhaltener, weni- 
ger impulsiv. Stets ist sein Bemü- 
hen um formale Geschlossenheit 
ablesbar. In seinen akzentuierten 
und aus ironischer Distanz leben- 
den Blättern (50 wurden in Mann- 
heim gezeigt) ist ein Talent zur Ka- 
rikatur nicht zu übersehen. So hat 
er dann auch tatsächlich für den 
»Simplicissimus« gearbeitet. Der 
Zeitgeist schimmert eigentlich in 
allen Blättern durch, gleichviel, ob 
es sich um eine Darstellung wie 
»Baron Münchhausen« oder »Prin- 
zessin Maria de la Paz von Bayern« 
handelt. 


Nicht die Suche nach Expression 
wie bei Weisgerber, nicht das fabu- 
lierende Element wie bei Slevogt, 
sondern geformte Impression, end- 
gültig gestaltet und thematisch auf 
den Menschen und die Landschaft 
beschränkt, das erscheint als We- 
senszug in den Blättern (50 waren 
hier zu sehen) von Hans Purrmann. 
Die Eingrenzung des Sujets ist 
durch ein anderes Verhältnis zur 
Zeichnung bedingt, das auch die 
Illustration ausschließt. Seine Zeich- 
nungen und Aquarelle sind selb- 
ständige Werke, vollendete Formu- 
lierungen. 
Der Reichtum der Sammlung Kohl- 
Weigand beruht in der Freundschaft 
der Sammler zu den Künstlern — 
3 Generationen trugen Zeichnun- 
gen, Aquarelle und Ölbilder zusam- 
men —, so manche Widmung auf 
den Blättern von Slevogt und Purr- 
mann legt davon Zeugnis ab. Nur 
Weisgerber, der zum »Blauen Rei- 
ter« in München gehörte und 1915 
vor Ypern fiel, wurde erst posthum 
in die Sammlung eingegliedert. 
Aber der Sammlung Kohl-Weigand 
dürfte wohl die geschlossenste Dar- 
stellung dieses Künstlers gelingen. 
Ursula Baier 


»Groteskes 
Barock« 


ALTENBURG (NÖ). Ein ungenauer 
Titel — eine vorzügliche Ausstel- 
lung. Das Stift Altenburg in Nieder- 
österreich bei Horn, von Paul Tro- 
ger und seiner Schule mit Grotes- 
ken reich ausgemalt, bot sich nach 
seiner völligen Renovierung, zu- 
letzt der unteren Kaiserzimmer, 
heute strahlender und mitreißender 
als die Stifte Melk, Zwettl oder 
Göttweig, für eine Ausstellung des 
»Grotesken Barock« geradezu an. 
Groteskes Barock, das ist eine 
Doppelaussage, beinhaltet doch das 
Wort »Barock« (vom italienischen 
»barucco«, d. i. ursprünglich »unre- 
gelmäßig geformte Perle«) schon 
Verschrobenes, Exzentrisches. 

Die Groteske und das Groteske im 
Zeitalter des Barock werden didak- 
tisch beispielhaft an Kunstwerken 
und auserlesenen Erzeugnissen des 
Kunsthandwerks aus dem euro- 
päischen Kulturraum vorgeführt und 
in ihrer kunsthistorischen Entwick- 
lung aufgezeigt. 

Renaissancemaler wie Perugino, 
Signorelli und insbesondere Raf- 
fael (s. seine Malereien in den Log- 
gien des Vatikans) hatten Ende des 
15. Jahrhunderts in den Ruinen 
von Rom, in Tivoli, in der Villa des 
Hadrian die phantasievoll-ornamen- 
talen und illusionistisch-figurativen 
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Zum Beispiel Farbenlehre: 


Newton 
oder 
Goethe. 


Das ist die 
Frage. 


Oder irrten beide? 


Ob Farbe, ob Licht, ob Strahlungs- 
gesetze, ob Lichtquellen, ob Schwarz- 
weiß, ob Farbphotographie: Lesen Sie 
das Buch, das Augen öffnet, das Quel- 
len erschließt. Hochwissenschaftlich 
und ganz einfach. Für Laien und 
Experten. 


Licht und Farbe 


heißt das Buch, kostet DM 16,80. Und 
hat rund 120 Seiten. Der Verfasser ist 
ein Fachmann: Dr. phil. Fritz Regler, 
em.ord.Prof.derPhysikanderTHWien. 





Bestellschein 


Hiermit bestelle ich aus dem Verlag Karl Thiemig, 
8 München 90, Postfach 90 07 40, über die Buchhandlung 


Expl. Fritz Regler, Licht und Farbe 
zum Preis von DM 16,80 





Name/Adresse (bitte deutlich schreiben) 


Datum/Unterschrift 








Berichte 


Wandmalereien studiert, kopiert 
oder aufgegriffen und weiterent- 
wickelt. In jener Zeit hielt man die 
ausgemalten gewölbten Räume für 
unterirdische Grotten, so daß sich 
von dorther der Begriff »Groteske« 
entwickelte, der als kunsthistori- 
scher Begriff eigentlich nur jenes 
vorgefundene Gemisch figürlicher 
oder architektonischer Elemente, 
oft nur Versatzstücke, die durch ein 
dünnes Rankenwerk zu einer Ein- 
heit verbunden werden, meint. Die 
Tradition dieses Systems — und 
dieser Hinweis wird vermißt — war 
auch in der mittelalterlichen Buch- 
malerei lebendig. 

Der originäre Aspekt der Groteske 
wird in Altenburg in all seinen 
Spielarten teils an großen Fotota- 
feln und vorwiegend an Originalen 
der Druckgraphik, Vorlagebüchern 
mit Ornamentstichen, belegt. Jene 
dekorativen Entwürfe eines Mat- 
thäus Merian, Christoph Jamnitzer 
bis hin zu Antoine Watteau und 
Francois Cuvillies, die allein schon 
in ihrer Dichte — es fehlen kaum 
wesentliche Entwurfstecher — die 
Ausstellung sehenswert machen, 
werden begleitet, belegt und er- 
gänzt von kostbarem Kunstgewerbe, 
Zeichnungen, Bildern und Plasti- 
ken: Barocke Zwerge wie über- 
dimensionierte Gartenzwerge, wie 
man sie im Park von Schloß Veit- 
höchsheim weiß, bilden Spalier auf 
den Gartenwegen zu den Räumen 
hin. Groteske Theaterfigurinen, Ka- 
rikaturen, das Ensemble der italie- 
nischen Komödie in Aquarell und 
Porzellan, der deutsche Hanswurst 
belustigen. 

Die Kehrseite jenes komischen 
Aspekts des Grotesken, die Idee 
der Vanitas, die Darstellungen des 
Todes, der Höllenschlunde (Callot 
u.a.), wird ebenso eindrucksvoll vor 
Augen geführt; kurz, das Zeitalter 
des Barock in seinen zwiespältigen 
Ausbünden und Extremen, endlich 
weggewischt von der Aufklärung 
und abgelöst von dem durch sie 
eingeleiteten Klassizismus. Einige 
Ausläufer des Grotesken nehmen 
sich im 19. Jahrhundert wie Irrläu- 
fer aus. 

Der Katalog ist wohlfeil und ge- 
scheit. Von mehr als einem Dut- 
zend wissenschaftlicher Beiträge 
haben die von G. und H. Egger, 
Winkler, Amann, Feuchtmüller und 
Faßbinder grundlegende Bedeu- 
tung; sie sprechen auch Barocklite- 
ratur, Barocktheater und die Psy- 
chologie des Grotesken an. 

Der obenerwähnte Zwiespalt, das 


Zuckende und auch Zerstörerische 
jener Zeit unter dem Patronat der 
letztmals geballten Macht der Kir- 
che und andererseits die latente 
Zügellosigkeit — oder ist es wirk- 
lich nur die sich spiegelnde Heiter- 
keit des Grotesken? — dieser Epo- 
che wird verständlicherweise nicht 
bloßgelegt, ist aber für den Besu- 
cher doch sichtbar. So dämpft uns 
schließlich nicht nur das »memento 
moril«. — Die Ausstellung ist bis 
zum 26. Oktober geöffnet. 

Hartwig Garnerus 


Innenrenovation 
der Asamkirche 


MÜNCHEN. Ein Jubiläumsgeschenk 
besonderer Art haben sich die Ge- 
sellschafter der Alois Zettler Elek- 
trotechnische Fabrik GmbH ausge- 
dacht. Zum hundertjährigen Beste- 
hen dieses traditionsreichen Mün- 
chener Unternehmens im April 1977 
soll die Johann-Nepomuk-Kirche 
(bekannt als »Asamkirche«), eine 
der berühmtesten Schöpfungen 
des bayerischen Barock, in neuem 
Glanz erstrahlen. 

Der reichverzierte Innenraum der 
in den Jahren 1733—1734 errichte- 
ten Kirche im Zentrum Münchens 
erhieltseine endgültige Gestalt erst 
während des Hochklassizismus. 
Unter getreuer Wahrung der von 
den Erbauern vorgegebenen For- 
men wurde das Werk nach jahr- 
zehntelanger Arbeit vollendet. An- 
läßlich des zweihundertjährigen Ju- 
biläums wurde die Kirche gründlich 
restauriert. Doch kurz darauf fügte 
ihr der Bombenkrieg schweren 
Schaden zu. Von der Sakristei ver- 
blieb nur ein Trümmerhaufen. Die 
gerade erst wiederhergestellten 
Gemälde und das kunstvoll ge- 
schnitzte Gestühl verbrannten. Die 
Altarwand wurde weggerissen, Or- 
gel und Portal wurden vom Luft- 
druck zerstört. 

Durch den Opfersinn eines kleinen 
Kreises treuer Freunde gelang es 
zwar unmittelbar nach dem Krieg, 
die gröbsten Schäden zu beheben 
und die Kirche vor dem Verfall zu 
bewahren. Der Innenraum befindet 
sich aber noch heute in einem be- 
dauernswerten Zustand. Einer 
dringenden Renovierung bedürfen 
vor allem die Wand- und Decken- 
gemälde sowie die reichen Vergol- 
dungen. Da keinerlei Originalpläne 
mehr existieren, handelt es sich um 
eines der schwierigsten denkmal- 
pflegerischen Probleme in Bayern. 
Weder die Stadt München noch 
kirchliche Institutionen hätten da- 
für wegen der Vielzahl vordringli- 
cherer Aufgaben in nächster Zeit die 


nötigen Mittel aufbringen können. 
Die Übernahme der Kosten für die 
gesamte Innenrenovation der 
Asamkirche durch die Firma Zettler 
kann daher gerade im Jahr des 
Denkmalschutzes nicht hoch genug 
geschätzt werden. Mit diesem Ju- 
biläumsgeschenk will das inzwi- 
schen weltweit tätige Unternehmen 
einerseits seinen Dank für 100 Jah- 
re erfolgreichen Schaffens zum 
Ausdruck bringen, andererseits die 
einmalige und unverwechselbare 
kulturelle Münchener Atmosphäre 
bewahren helfen. 

Die künstlerische Leitung des Pro- 
jektes vertraute Zettler dem dafür 
besonders prädestinierten Architek- 
ten Dr. Erwin Schleich an, der sich 
durch seine zahlreichen Restau- 
rierungen berühmter Asamscher 
Kirchen nach dem Krieg weit über 
die Grenzen Bayerns hinaus einen 
Namen gemacht hat. 


Chinesen 
in Durlach ? 


KARLSRUHE. Keine Angst: Die 
»gelbe Gefahr« zeigt sich in der 
Ausstellung »Durlacher Fayencen 
1723—1847«, die das Badische Lan- 
desmuseum vom 21. Juni bis 28. Sep- 


"Köstlicher Rum-Eis 


Kleeblattförmige 
Anbietplatte mit 
Chinesendekor 
aus der Durlacher 
Fayence- 
Manufaktur, 

um 1770 























































































































































































































tember bringen wird, von ihrer lie- 
benswürdigsten Seite. Die lustigen 
Chinesen waren in Europa erstmals 
im 17. Jahrhundert in größerer Zahl 
auf dem chinesischen Porzellan 
eingewandert, das die Ostindische 
Kompanie nach Holland brachte; 
aber Porzellan blieb eine Sache für 
reiche Leute, und so stiegen die 
Chinesen-Figuren, offensichtlich so- 
zial gesinnt, auf die Fayence um, 
die seit etwa 1670 auch in Deutsch- 
land fabrikmäßig hergestellt wurde. 
Die Fayence wird heute von vielen 
Sammlern wegen ihres warmen, 
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beseelten Tons der marmorkalten 
Pracht vorgezogen, die besonders 
dem europäischen Porzellan eigen 
ist. 

Die Erzeugnisse der Durlacher Fa- 
yence-Manufaktur, 1723 mit dem 
Privileg des Stadtgründers von 
Karlsruhe, des Markgrafen Karl Wil- 
helm von Baden-Durlach, gegrün- 
det, können sich in der Qualität mit 
den anderen Zentren der Fayence- 
Herstellung in Europa durchaus 


messen. Spezifische Formen wie 
die Birnkrüge, Anbietplatten, Tafel- 
aufsätze und Schreibzeuge, eine 


; krem mit Rum-Rosinen + 
in feinen Biskuit-M antel gehüllt. Erhältlich an: allen Schöller-Verkaufsstellen. 


eigentümliche Farbstimmung und 
selbständige Abwandlungen der 
damals modischen Dekore zeugen 
vom schöpferischen Geist dieser 
Manufaktur, der sich die Forschung 
zuerst am Ende des vorigen Jahr- 
hunderts zugewandt hat. 

Ein umfangreicher Katalog wird mit 
zahlreichen farbigen und vielen 
schwarzweißen Abbildungen aller 
fast 500 Ausstellungsstücke, mit 
Formen- und Markentafeln, einem 
ausführlichen Register und Litera- 
turverzeichnis zum Handbuch für 
alle Freunde und Kenner der Fa- 
yence werden. 


Reise in das 
höfische und 
buddhistische 
Japan 


FRANKFURT. Eine kunsthistori- 
sche Fachstudienreise nach Japan 
führt im Herbst die Japan Air 
Lines durch. Sie dauert vom 27.9. 
bis zum 18.10.1975 und wird be- 
treut von der Expertin für japani- 
sche Kunst, Irmtraud Schaar- 
schmidt-Richter (s. a. S. 405 in die- 
ser Ausgabe: »Shiryü Morita, ein 
japanischer Schreibmeister«). Mit 
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dieser Reise soll allen Teilnehmern 
ein Einblick in die so alte und reiche 
und heute noch durchaus lebendige 
Kultur Japans, vor allen Dingen auf 
den Gebieten Architektur, Malerei, 
Plastik und Kunsthandwerk, ver- 
mittelt werden. Das Schwergewicht 
dieser Reise liegt darum auch auf 
den alten Hauptstädten Japans, auf 
Nara und Kyoto. Ausflüge führen 
abseits der ausgetretenen Pfade 
zu jenen Kostbarkeiten, die norma- 
lerweise für den Touristen verbor- 
gen bleiben: zu einer buddhisti- 
schen Statue etwa, versteckt in 
einem kleinen Tempel, zu einer 
mitten im Wald gelegenen Pagode 
von klaren, unglaublich eleganten 
Konturen oder aber zu einem ge- 
heimnisvoll sich in die Berge ein- 
bettenden Schrein. 

Der Teilnehmerpreis liegt bei 
5350 DM; die Durchführung der 
Reise besorgt International Tours 
Management, Bodo Ahlborn, Esch- 
born/Taunus. Ausführliches Reise- 
programm und Anmeldung: Japan 
Air Lines, Abt. Studien- und Kon- 
greßreisen, 6 Frankfurt am Main 1, 
Kaiserstraße 79. 


Italiens 
modernstes 
Museum der 
Moderne 


BOLOGNA. Bologna besitzt seit 
dem 1.Mai als zweite italienische 
Stadt einen auf Maß gebauten Ort 
zur Präsentation für die Moderne, 
der — was das Bauvolumen anbe- 
trifft — seinen Vorgänger in Turin 
in den Schatten stellt. 

Architekt Pancaldi zeichnet für den 
Struktur-Zementbau. Ein stabiles 
Betonhaus mit vier Wänden, Fen- 
stern und zwei terrassenbetonten 
Stockwerken und mit einem Dach 
über dem Kopf. Daß dieses Dach 
den Eindruck erweckt, als schwebe 
es über dem wuchtigen Baukörper, 
daß die großzügigen Terrassen ge- 
wissermaßen den Außenraum mit 
einbeziehen, daß der Glasanteil gut 
gegliedert ist, gibt dem Gesicht 
dieses klassisch-modernen Baus 
einen entschieden freundlichen 
Ausdruck. 


Diese neue städtische »Galleria 


Seitenansicht der neu erbauten 
»Galleria d’Arte Moderna« in 
Bologna mit zwei Skulpturen von 
Luciano Minguzzi 
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d’Arte Moderna« ist kein Einzel- 
körper, sondern Teil eines archi- 
tektonisch homogen geplanten »Di- 
striktes«, der sich um die Messe- 
hallen gruppiert, die seit nunmehr 
10 Jahren Bologna zu einem inter- 
nationalen Handelszentrum ma- 
chen. Ein die Direktionsräume ent- 
haltender, horizontalbetonter nied- 
riger Trakt verbindet das Museum 
mit dem von den Architekten Bega 
und Op’T Land entworfenen, am 
30. April eingeweihten Kongreßpa- 
last. Daneben erhebt sich, eben- 
falls vor kurzem eingeweiht, der 
Verwaltungspalast der Messelei- 
tung. Die Baukosten für die drei 
Gebäude belaufen sich auf 6 Mil- 
liarden Lire. 

Das Obergeschoß der Galerie 
(Direktor: Franco Solmi) enthält 
die Dauerausstellung mit der Ma- 
lerei des 20. Jahrhunderts aus städ- 
tischem Besitz. Zur Zeit hängen 
400 Bilder, ausgewählt aus 2000, 
und zwar vorwiegend Werke von 
Künstlern, die in Bologna bzw. der 
Region Emilia geboren oder dort 
tätig sind. Neueste Stiftung Renato 
Guttusos: das umstrittene Kolossal- 
werk »Beisetzung Togliattis«. 

Der erste Stock beherbergte als 
Ehrengast — bis 15. Juni — Xanti 
Schawinsky. Das Bauhaus-Archiv 
Berlin zeichnete als Mitorganisa- 
tor. Eine sehr komplette Anthologie 
des 1904 in Basel geborenen Künst- 
lers, der von 1924 bis 1927 die 
Theaterklasse am Bauhaus in Des- 
sau leitete, alsdann in Mailand auf 
dem Gebiet der Gebrauchsgraphik 
neue Wege wies und von 1936 bis 










































































































































































1938 in den USA am Black Moun- 
tainCollege experimentellesTheater 
lehrte. Diese seine Bühnen mit me- 
chanischen Akteuren (Farben, For- 
men, Materien, Mannequins) sind 
in zweimonatiger Arbeit unter des 
Künstlers Anleitung von einer Stu- 
dentengruppe rekonstruiert worden. 
Sie kennzeichnen, ebenso wie die 
malerische und graphische Produk- 
tion jener Epoche, das vulkanische, 
einfallsreiche Temperament des 
Künstlers. Ihnen eignet eine per- 
sönlichere, unverwechselbare Hand- 
schrift als den letzten drei Phasen 
abstrakter Poesie und disziplinier- 
ter Ausführung: die mehrschichtigen 
Trompe-l’oeuil-Kreise und -Recht- 
ecke in Spraytechnik, die Stem- 
pel- und Spurentechnik (von zum 
Teil gigantischen Autoreifenspuren) 
sowie die Knitter-Papier-Effekte. 
Ein Zentralraum, ein gedeckter 
Patio, reicht durch beide Geschos- 
se bis unters Dach. Er erhält von 
einer Fensterwand im Obergeschoß 
natürlichen Lichteinfall. Es ist dies 
der Experimentierraum, in dem bis 
15. Juni die expressionistisch-gro- 
tesken Bühnenfiguren und Dekora- 
tionen des Luciano de Vita ein 
spukhaftes Dasein führten. 

Im Untergeschoß finden wir Colla- 
gen und Finger-Paintings, von Ele- 
mentarschülern ausgeführt, die auf 
die schöpferischen Impulse der her- 
anwachsenden Generation hinwei- 
sen. 

Vor dem Kunsttempel stehen be- 
reits Bäume — das ist für Italien ein 
bemerkenswertes Ereignis — und 
dazwischen auf Eisenrohrgestellen: 


























Objekte. Keine Pop-art wie etwa 
Riesenpneus oder zerdrückte Fahr- 
räder, sondern die Bestandteile 
eines antiken emilianischen Ernte- 
wagens. Jedes ein handwerkliches 
Meisterstück, funktionell und schön 
zugleich, in seinen Schmuckteilen 
von symbolischer Aussage. Auch 
dieses zu entdecken und modern 
»anzurichten« ist Aufgabe eines le- 
bendigen Museums der Moderne. 
Die Einweihung spielte sich gewollt 
unkonventionell ab: Die Pforten öff- 
neten sich für jedermann ohne die 
üblichen Präludien von »Vernis- 
sage« mit Cocktails und Buffet für 
die Hautevolee. Es strömten wohl 
über 2000 Personen ein. 

Ein anschließender dreitägiger 
Kongreß gab den Fachinteressier- 
ten Gelegenheit, über das Thema 
»Museum heute« zu diskutieren. hy 


Anton Leidl zum 
75. Geburtstag 


MÜNCHEN. Am 13. Mai wurde An- 
ton Leid! 75 Jahre, am Tage zuvor 
war ihm in Tutzing bei München, 
wo er seit langen Jahren lebt, die 
Ehrenbürgerschaft verliehen wor- 
den.Leidl, in Frankfurt geboren, war 
Meisterschüler von Adolf Hengeler 
an der Münchner Akademie, arbei- 
tete schon bald als Zeichner und 
Illustrator für die Zeitschriften »Ju- 
gend« und »Simplicissimus« und 
fungierte ab 1928 als Juror im Glas- 
palast; ein Stipendium der Stadt 
München führte ihn 1933 nach Flo- 


























renz und Rom. 1974 wird er Träger 
des Bayerischen Verdienstordens. 
In Anton Leidl dürfen wir einen der 
letzten lebenden großen Künstler 
der alten Schwabinger Künstlerzeit 
sehen. Er arrangierte Faschings- 
feste im Haus der Kunst und war 
z.B. der Gründer der »Nacht der 
Künstler«, zu seinen Freunden 
zählten und zählen so bekannte 
»Münchner« wie Wilhelm Hauen- 
stein, Peter Paul Althaus, Friedrich 
Springorum, Lothar Dietz, Franziska 
Bilek oder Eugen Roth, der in 
einem Katalogvorwort über Leidl 
schreibt: 

»Seines Fleißes darf sich jeder- 
mann rühmen« — sagt Lessing; 
und um so mehr dürfen wir andern 
den fleißigen Leidl loben. So frag- 
würdig die Behauptung werden 
kann, Genie sei Fleiß, so ist doch 
ohne ihn keine befestigte Leistung 
zu erwarten. Anton Leidl ist aber, 
wir sagten’s schon, obendrein auch 
fruchtbar, dergestalt, daß er, wenn 
ihm ein Bild nicht sonderlich ent- 
spricht, unverzüglich ein besseres 
macht. Er gehört zu den verhältnis- 
mäßig seltenen Künstlern, die auch 
große Flächen ohne leere Stellen 
bewältigen; aber das Schönste sind 
doch seine schmalen Bilder bayeri- 
scher und deutscher Städte und 
Landschaften, die er, gottlob, selbst 
zu einer Art Heimatgalerie sammelt. 
Wem er sie zeigt, der vermag alle 
Vorzüge LeidIscher Malerei in ih- 
nen zu finden, kühne Raumvertei- 
lungen und überraschende Farben, 
von den lustigsten Buntheiten bis 
zu den geheimnisvollen Brechun- 
gen und Schmelztönen, etwa des 
oberbayerischen Föhns, den kaum 
einer malt wie er.« 


Hans-Hartung- 
Retrospektive in 
der Städtischen 
Galerie München 


MÜNCHEN. 1935 emigrierte Hans 
Hartung nach Paris, sozusagen ein 
ästhetischer Anarchist, führte er 
doch wieder Raum und Emotionali- 
tät in die gegenstandslose Malerei 
ein, die die großen Abstrakten, 
Kandinsky oder Mondrian, aus ihr 
verbannt hatten. Das war schlim- 
mer als Impressionist sein, hatte 
Isolation, ein Auf-sich-selbst-ge- 
stellt-Sein zur Folge. Aber noch be- 
vor Hartung so sicher war, was er 
wollte, nämlich auf der Leinwand, 
auf Kupfer oder einem anderen 
Grund malen, kratzen, wischen, 
schmieren, sprühen, hatte er in 
Deutschland seine malerischen 
Lehr- und Wanderjahre absolviert: 


Der Gymnasiast, ohne Kenntnis der 
bereits zehn Jahre alten abstrak- 
ten Malerei, hatte bereits gegen- 
standslos gearbeitet, »Flecken ge- 
malt«, wie Hartung erzählte. Die 
Frage, ob dies Berechtigung habe, 
trieb ihn zum Studium, doch nicht 
ans Bauhaus zu Kandinsky, dessen 
Theorie über die Bedeutung einzel- 
ner geometrischer Figuren Hartung 
»für Blödsinn hielt«. 

Den Weg von freien Studien nach 
berühmten Meistern, etwa Goya, 
über den Kubismus zu immer ab- 
strakterer Gestaltung belegten in 
der Ausstellung im Lenbachhaus 
(die am 29.6. nach sechswöchiger 
Dauer schloß) einige kleinformatige 
Ölbilder. Doch dann im Raum mit 
den frühen Zeichnungen staunte 
auch, wer nur unter historischem 
Aspekt begreift, welch befreiendes 
Erlebnis Hartungs Werk und der 
Informel für die junge Generation 
der Nachkriegszeit bedeutete. Un- 
ter gegenständlichen Arbeiten ent- 
deckte man Rötel- und schwarze 
Kreidezeichnungen des kaum zwan- 
zigjährigen Künstlers, die von der 
meditativen Setzung bis zum vita- 
len Gestus die Erfahrungen der 
Aktionsmalerei, der Iyrischen Ab- 
straktion und des Informel, also 
der Malerei der fünfziger Jahre, 
vorwegnehmen. Ein beachtlicher 
Alleingang in den Jahren 1923 bis 
1924, zur Zeit des frühen Surrealis- 
mus und der beginnenden Neuen 
Sachlichkeit. Denn im Gegensatz 
zu Kandinsky sind für Hartung sei- 
ne Pinselhiebe, seine Liniendia- 
gramme unmittelbare Äußerungen 
des Menschen, Niederschriften 
eines psychischen Automatismus, 
kontrolliert allerdings — darin den 
Surrealisten vergleichbar — durch 
ein stets spürbares künstlerisches 
Kalkül: Immer halten sich Präzision 
und Spontaneität in den verschie- 
densten Linienkonstellationen — 
in Strichbündeln, Vergitterungen, 
massiven Balken — das Gleichge- 
wicht. Und ebenso springt bei einer 
Vorliebe für kühle, reine Farben 
die Delikatesse, ja fast schon Rou- 
tiniertheit der Farbbehandlung ins 
Auge. Hartung, eine der Vaterfigu- 
ren der Ecole de Paris in den fünf- 
ziger Jahren, vor allem für die jün- 
gere Generation, für Soulages und 
Mathieu, entwickelte in den Arbei- 
ten der letzten Jahre eine für ihn 
neue, verhaltene Bilddynamik ohne 
energetische Linien, rein aus der 
Vibration eines sich verdichtenden 
Licht-Farb-Raums. Doch gehen von 
diesem Spätwerk wohl kaum mehr 
Impulse für die zeitgenössische 
Kunst aus. 

Und trotzdem hat diese Hartung- 
Ausstellung einen aktuellen Aspekt. 
Das Interesse für den in den sech- 
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Wolfgang Schwarze 


Antike deutsche 
Möbel 


Das bürgerliche und rustikale Möbel 
in Deutschland von 1700 bis 1840 


Die erste reich bebilderte Abhandlung für den Kunst- 
händler, Antiquitätenfreund und Sammler, die nicht 
vom Museumsmöbel ausgeht, sondern umfassend Ob- 
jekte aus dem Kunsthandel zeigt. 

Ein knapper, sachlicher, allgemeinverständlicher Text 
katalogisiert die über 700 Möbel durch alle 35 deutschen 
Möbellandschaften und zeigt deren Material- und Form- 
merkmale auf. Konkrete Zuschreibungen hinsichtlich 
Zeit und Raum machen das aufwendig aufgemachte 
Buch zu einem schönen Fach-Arbeitspapier, wie es noch 
nicht auf dem Markt war. 

Ein Buch, an dem jeder Möbelinteressierte nicht vorbei- 
kommt. 

248 Seiten im Großformat 23x34 cm, über 700 Fotos, 
Leinen gebunden. Verkaufspreis DM 98, —. 


aus dem 


Dr. Wolfgang Schwarze Verlag 56 Wuppertal 2 
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und viele andere 


Dieser Bildband ist erfüllt von 
Optimismus und vom Glauben an — 


a EEE 
das Gute im Menschen. Daß i 7 Pr — 
auch unabhängig von Mode- \ Bee 


strömungen wie Negativismus 
oder Ästhetizismus ein reiches 


Lebenswerk international ) 
unüberhörbares Echo finden 

konnte, zeigt dieser Überblick. 

In den drei Jahrzehnten nach 

Kriegsende, als das Menschen- 

bild verneint oder verunstaltet 


wurde, schuf der Außenseiter 


Knud Knudsen eine Fülle von 

Bildnisbronzen. Er traf mit = ®@ 
Präsidenten und Kirchenfürsten 

zusammen, prominente Wissen- 

schaftler, Politiker und bekannte 

Künstler saßen ihm Modell, 


und vom berühmten Philosophen 


bis zum helfenden Arzt reicht 

die Skala seiner erstaunlich ) © 
plastischen, psychologisch 

fundierten Deutung der mensch- 

lichen Persönlichkeit. Ihnen allen 

gemeinsam ist eine humanitäre 

Grundhaltung: die Überzeugung 


von der Macht der tatkräftigen . 
Hilfe, der Wille zu Frieden und Begegnungen mit Menschen und Problemen 


Versöhnung, mitmenschliche 
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ziger Jahren totgesagten Informel 
erwacht langsam wieder. Das be- 
zeugen jüngste Ausstellungen in 
Nürnberg, Baden-Baden, in den 
vergangenen Jahren in Berlin und 
Leverkusen. Die Erschöpfungszu- 
stände der derzeitigen Avant- 
gardeszene, die Tendenz, überholte 
Standpunkte einer kritischen Revi- 
sion zu unterziehen, und nicht zu- 
letzt die Affinität des Kunsthandels 
für gut verkäufliche Ware tragen 
dazu gleichermaßen bei. Der Handel 
in München jedenfalls reagierte 
prompt: Gleich vier Galerien offe- 
rieren Hartungs Werke. Ingrid Rein 


Max Gubler im 
Kunsthaus Zürich 


ZÜRICH. Das Kunsthaus Zürich 
zeigt bis 3. August im Rahmen der 
Juni-Festwochen das Werk eines 
Züricher Künstlers, der als einer der 
bedeutenden Maler in der Schwei- 
zer Kunst der ersten Hälfte unseres 
Jahrhunderts bezeichnet werden 
darf. Max Gubler hat nicht nur ein 
umfangreiches Werk hinterlassen, 
sondern auch auf die Entwicklung 
der Malerei in der Schweiz und in 
besonderem Maße in Zürich einen 
nicht zu unterschätzenden Einfluß 
ausgeübt. Die Ausstellung im Kunst- 
haus Zürich ist die erste Gesamt- 
ausstellung in der Vaterstadt 
Gublers seit 1953. 

Die Ausstellung will einen Begriff 
geben von den verschiedenen Pha- 
sen und den Themenkreisen des 
Schaffens von Max Gubler. Dabei 
soll auch das Spätwerk in seiner oft 
leidenschaftlichen Aussagekraft ge- 
bührend berücksichtigt werden. 
Gubler war ein Maler im genaue- 
sten Wortsinn; die Welt offenbarte 
sich ihm als farbige Erscheinung. 
Doch hat der Künstler nie die ord- 
nende Kraft von Zeichnung und 
Komposition verkannt. Auch ging 
es ihm nicht um Schönmalerei, son- 
dern um den Ausdruck seines oft 
fast schmerzlich intensiven Erle- 
bens der sichtbaren Welt. Das gab 
seiner Malerei durch die Jahrzehnte 
Halt und Einheit. Seine starke Per- 
sönlichkeit hat sich durch nichts 
vom eigenen Weg abbringen las- 
sen. Gubler schuf als intensiver Ar- 
beiter ein malerisches Werk, das 
durch seine Konsequenz, seinen 
malerischen Reichtum, vor allem 
aber durch seine höchst persön- 
liche Aussagekraft überzeugt. 

Max Gubler wurde 1898 in Zürich 
geboren. 1918 brach er eine Aus- 


bildung zum Lehrer ab, um sich 
ganz der Malerei zu widmen. Gubler 
gehörte zu den verhältnismäßig 
seltenen Zürichern, die von der 
Dada-Bewegung in Zürich Notiz 
nahmen. Dazu kam die Begegnung 
mit dem beginnenden Expressionis- 
mus. Es folgt eine Zeit in Italien 
(1923— 1927), aber nicht in den klas- 
sischen Kunststätten, die Gubler 
auch besuchte, sondern in der Ab- 
geschlossenheit der damals noch 
unberührten Insel Lipari, wo das 
südlich weiße Licht und italieni- 
sches Menschentum für ihn zum Er- 
lebnis wurden, dem er in seinen 
Bildern Ausdruck gab. 1930 über- 
siedelte er nach Paris, wo er sich 
zwar den damals neuen Strömun- 
gen nicht verschloß, wo er aber im 
wesentlichen sein Auge schärfte 
und seine Hand lockerte in der Be- 
gegnung mit der durch die Jahr- 
hunderte gereiften und geschliffe- 
nen französischen Maltradition. Die 
letzten zwei Jahrzehnte seines 
Schaffens jedoch — von 1937 an — 
spielten sich in der Heimat ab, in 
der Stille eines eigenen Atelier- 
hauses in ländlicher Abgeschieden- 
heit am Rande der Stadt Zürich, wo 
Himmel, Hügel, Feld und Fluß 
ebenso in seinem Blickfeld lagen 
wie die technischen Bauten der 
städtischen Zivilisation. Gubler 
konnte auf das Stimulans der 
Fremde verzichten, hatte er doch 
die Kraft, aus Eigenem die Land- 
schaft, die Gegenstände, die Men- 
schen und mit ihnen sein Erlebnis 
der Welt zu gestalten. Ende der 
fünfziger Jahre wurde das Schaffen 
Max Gublers durch den Beginn 
einer schweren Krankheit abge- 
brochen. Der Künstler starb 1973 in 
Zürich. 


Zum 100. Geburts- 
tag von 
Oskar Moll 


MÜNCHEN. Oskar Moll, am 21.7. 
1875 in Brieg bei Breslau geboren, 
war zunächst Schüler von Lovis 
Corinth. Sein Weg führte über 
München, Berlin nach Paris, wo er 
1907 mit seiner Frau Marg die 
Acad&mie Matisse mitbegründete. 
1926 wurde er Leiter der Breslauer 
Kunstakademie, die sich unter sei- 
ner Leitung zu einem modernen 
wegweisenden Institut entwickelte. 
Obwohl in den Hitlerjahren ver- 
femt und durch die Kriegseinwir- 
kung um den größten Teil seines 
CEuvre gebracht, schuf Oskar Moll 
nach dem Kriege mit neuer Kraft. 
Sein Spätwerk zeigt noch einmal 
sein großes Können. Bis in die letz- 
ten Tage seines Lebens — er starb 
im August 1947 — malte er tod- 
krank, wie in einem Taumel der 
Euphorie, ein Bild nach dem ande- 
ren. Landschaft, Porträt und Still- 
leben übersetzte er in eine trans- 
zendente lichtvolle Welt. Er selbst 
wollte nicht aufrütteln, vielmehr 
sagt er von seinen Bildern: »Sie 
sollen das Glücksgefühl weiter- 
strahlen, das ich bei der Arbeit 
empfunden habe« (s. a. unser Titel- 
bild und die Buchbesprechung auf 
S. 441). Brigitte Würtz 


Porträts aus der 
Düsseldorfer 
Kunstszene 


DÜSSELDORF. Das Kunstmuseum 
Düsseldorf zeigt bis 6. Juli 1975 





Bis zum 3. August stellt das Kunsthaus Zürich das Gesamtwerk 
Max Gublers aus, darunter auch diese »Frühlingslandschaft« (um 1955) 


die Ausstellung »Bernd Jansen — 
Porträts aus der Düsseldorfer 
Kunstszene — Fotografien 1968 bis 
1975«. 

Bernd Jansen hat in den letzten 
acht Jahren 84 Künstler fotogra- 
fiert, die im weitesten Sinne der 
Düsseldorfer Kunstszene zugerech- 
net werden. Einige von ihnen ha- 
ben diese Szene, die internationa- 
len Rang beansprucht und nicht 
mit den lokalen Grenzen Düssel- 
dorfs identisch ist, längst wieder 
verlassen; andere haben dieser 
»offiziellen« Szene nie angehört, 
sind jedoch am Ort bekannt. 

Bernd Jansen, 1945 am Niederrhein 
geboren, Schüler von Otto Steinert, 
lebt seit 1971 als Bildjournalist in 
Düsseldorf. Zahlreiche Aufnahmen 
von ihm sind in den letzten Jahren 
u.a. in der Zeitschrift »stern« ver- 
öffentlicht worden. — Mit dieser 
Fotoserie, die Jansen während sei- 
ner Studienzeit an der Folkwang- 
schule in Essen begann, geht es 
dem Fotografen nicht um den Ruhm 
der Düsseldorfer Kunstszene. Viel- 
mehr gibt das Vergleichsmaterial 
sichtbar Aufschluß darüber, was 
heute im allgemeinen als »Künst- 
lertum« bezeichnet wird und von 
einer Aura des Einzigartigen bis 
Absonderlichen umhüllt ist. Diese 
Aura wird hier durch die Nivellie- 
rung in der Serie zerstört; darunter 
gibt sich im Vergleich das Einzig- 
artige als Verlust an sozialer Ein- 
bindung zu erkennen. Die wieder- 
holte Darstellung des Umgekehrten 
— Besonderes will alltäglich er- 
scheinen, Alltägliches erscheint als 
Besonderheit — macht eine Grund- 
haltung der Betroffenen zur einge- 
spielten Realität deutlich: sie fin- 
den sich nicht mit ihr ab. Und diese 
Haltung wird vom Fotografen we- 
der heroisiert noch als Klage vor- 
getragen. Sie wird als Einstellung 
in der Realität gezeigt. 


»Simpl«-Schau 


TEGERNSEE. Im Auftrag der Baye- 
rischen Staatsgemäldesammlun- 
gen, in deren Obhut das Museum 
übergegangen ist, wurde von unse- 
rem Redaktionsmitglied Anton Sai- 
ler eine stationäre »Simplicissimus- 
Dokumentation« erstellt. Auf Schau- 
tafeln wird nunmehr der Besucher 
über den Verleger Albert Langen, 
den leitenden Redakteur Ludwig 
Thoma und die gesamte Karikatu- 
ristengarde in knappen Texten samt 
Originalblättern aus dem »Simpl« 
orientiert. Da Leben und Werk Olaf 
Gulbranssons damit untrennbar ver- 
bunden ist und die Dokumentation 
auch die Zeitläufte näherbringt, hat 
das Museum jetzt seine notwendi- 
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ge didaktische Einführung erhalten. 
Sie behandelt die Geschichte des 
»Simplicissimus« von dessen Grün- 
dung im Jahre 1896 bis zum bitte- 
ren Ende mit der letzten Ausgabe 
vom 23. September 1944. Auch die 
Neugründungen, ein »Simpl« von 
1949 bis 1950 und ein »Simplicissi- 
mus« von 1956 bis 1964, werden 
aufgezeigt. 


Großes 
Verdienst- 
kreuz für 
H.Hartmann 


STUTTGART. Mit dem Großen Ver- 
dienstkreuz des Verdienstordens 
der Bundesrepublik Deutschland 
hat der Bundespräsident den Maler 
und Graphiker Heinrich Hartmann 
(BDG), Reutlingen, ausgezeichnet, 
dessen künstlerisches Werk im 
Herbst 1974 Staatsrat Prof. Carlo 
Schmid der Öffentlichkeit vorge- 
stellt und in seiner engen Verflech- 
tung mit dem sozialen Engagement 
seines Urhebers interpretiert hat. 
Ministerpräsident Filbinger über- 
reichte die Auszeichnung bei einem 
Empfang im Neuen Schloß, Stutt- 
gart, und würdigte Hartmanns Ver- 
dienste als Initiator und Stellvertre- 
tender Vorsitzender des Interna- 
tionalen Bundes für Sozialarbeit, 
der als freier Verband der Jugend- 
hilfe und Sozialarbeit im Rahmen 
des Roten Kreuzes mit 2000 Mit- 
arbeitern in 250 Einrichtungen jähr- 
lich weit über 150 000 Juaendlichen 
und Erwachseren, Deutschen und 
Ausländern Hilfe zur Selbsthilfe 
leistet. 


Die Kunst der 
Vedute 


BIELEFELD. Die Kunst der Vedute 
stand im Mittelpunkt einer bedeu- 
tenden Ausstellung der Bielefelder 
Kunsthalle (bis 29. Juni) und wurde 
gleich von zwei, wenn auch sehr 
unterschiedlichen Meistern dieses 
Metiers in überzeugender Weise 
manifestiert: Giovanni Battista 
Piranesi und Giuseppe Zocchi. Die 
Kostbarkeiten aus dem 18. Jahr- 
hundert stammen aus dem Besitz 
Nathan Chaikins und werden als 
Hommage ä& Dr. Joachim Wolfgang 
von Moltke, den früheren Direktor 
der Kunsthalle, gezeigt. 

Die unvergleichlich tiefen Schwarz- 
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Piranesis »Villa Albani« (1769) war in Bielefeld anläßlich einer 
Ausstellung zur Kunst der Vedute zu sehen 


töne, die erregenden Helldunkel- 
Kontraste des Maler-Radierers Pira- 
nesi (1720—1778) — nach Canaletto 
und Tiepolo von nachhaltigster Wir- 
kung auf die Kunst des 18., aber 
auch 19. Jahrhunderts — ziehen 
wieder einmal und stets aufs neue 
in ihren Bann. 

In den über 90 Blättern der Folge 
»Vedute di Roma« werden die klas- 
sischen antiken Baudenkmäler, ge- 
sehen mit den Augen eines hervor- 
ragenden Architekten und Archäo- 
logen (und beides war Piranesi), 
unter der subtilen Hand eines ge- 
nialen Radierers glückliche Kom- 
positionen voll technischer Präzi- 
sion, Poesie undmitreißender Atmo- 
sphäre.Piranesis Veduten sind mehr 
als peinlich genaue Dokumentatio- 


nen, denen höchstens ein histori- 
scher Wert beizumessen wäre. Das 
ist lediglich die vordergründige 
Basis für eine leidenschaftliche 
Auseinandersetzung mit dem je- 
weiligen Gegenstand, der gleich- 
zeitig analysiert und mystifiziert 
wird, wo jede Fassade durch die 
stark nuancierten Licht-Schatten- 
Akzente vibriert. Durch die Benut- 
zung feinster Nadeln bis zu Sti- 
cheln mit stumpfer Spitze erreichte 
Piranesi eine große Differenzierung, 
die seine reiche Formensprache er- 
möglichte, aus der die Intensität 
eines leidenschaftlichen Geistes 
strahlt. 

Ganz anders die Ansichten von 
Florenz und der Toskana von Giu- 
seppe Zocchi, der vermutlich 1717 


Silberner Tafelaufsatz von Gottfried Bartermann — eine Neuerwerbung 
des Badischen Landesmuseums in Karlsruhe 
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geboren wurde und 1767 in Florenz 
starb. Es sind in ihrer Ausstrahlung 
angenehme, weil harmonische, voll 
durchkomponierte Stadtbilder. Ge- 
bäude, Plätze und Straßenzüge 
bieten sich trotz der Verschieden- 
artigkeit der Baustile in ausgewo- 
gener Homogenität dar. Gerade das 
Zusammenspiel unterschiedlicher 
Architekturen auf engstem Raum 
erweist sich von besonderem Reiz. 
Funktionales Denken und der An- 
spruch auf Individualität und Re- 
präsentation erfahren eine gelun- 
gene Vereinigung. Erst die Existenz 
des Menschen und seine Bedürf- 
nisse bestimmen das Bauwerk. Eine 
umgekehrte Manipulation findet 
nicht statt. Die Darstellung einzel- 
ner Personen, Gruppen oder Mas- 
senszenen, die Zocchis florentini- 
sche Bilder beleben, zeigt diese 
ideale Wechselbeziehung deutlich. 
Hier vor allem und bei den verklä- 
renden Ansichten der Toskana ver- 
liert sich die etwas ermüdende Ste- 
rilität, wenn auch bei weitem nicht 
Piranesis vitale Ausdruckskraft er- 
reicht wird, die den Rahmen der 
herkömmlichen Vedutenmalerei 
sprengt. Bei Zocchi wirkt sich die 
topographische Präzision lähmend 
aus, während sie Piranesi frei 
machte zu kühnen phantastischen 
Visionen. Gisela Burkamp 


Der Tafelaufsatz — 
Mittelpunkt 
festlicher Tisch- 
dekoration 


KARLSRUHE. Tafelaufsätze gehö- 
ren seit dem ausgehenden Mittel- 
alter zu den wichtigsten und auf- 
wendigsten Aufgaben der Gold- 
schmiede im Bereich der profanen 
Goldschmiedekunst. Jedoch sind 
silberne Tafelaufsätze nur sehr sel- 
ten erhalten. In den meisten Fäl- 
len wurden sie eingeschmolzen, weil 
nur der Materialwert interessierte. 
Das Zentrum in Deutschland für die 
Herstellung solch kostspieliger 
Aufsätze war Augsburg. Dort be- 
stellten in- und ausländische Für- 
sten und Patrizier ihr Tafelsilber. 
Der vom Badischen Landesmu- 
seum neuerworbene, 38 cm hohe 
Tafelaufsatz ist ein Werk des Augs- 
burger Goldschmiedes Gottfried 
Bartermann und wurde 1747—1749 
geschaffen. Bartermann war als 
Spezialist für Tafelsilber weithin 
bekannt. 

Das Werk besteht aus einer großen, 
vielfach geschwungenen Unter- 
platte mit Füßen in Form von Ro- 
cailles. Darauf steht in der Mitte 
der eigentliche Aufsatz, der vor- 


nehmlich aus Ranken und Ro- 
cailles besteht. Diese bilden eine 
Art Laube mit einem Felsboden als 
Grundfläche, auf dem sich verschie- 
dene Tiere, Schnecken und Mu- 
sceheln tummeln. In der Mitte befin- 
det sich ein Knabe mit einem Füll- 
horn. An den vier Hauptstützen sind 


vier nach außen geschwungene 
Leuchterarme angebracht. Den 
oberen Abschluß bildet eine 


Schale, auf der, kunstvoll arran- 
giert, wohl Früchte aufgebaut wa- 
ren. Auf dem felsartigen Boden 
des Aufsatzes stehen noch zwei 
Senftöpfe. Es ist anzunehmen, daß 
auf der freien Fläche des Uhnter- 
satzes weitere Töpfe bzw. Dosen 
gestanden haben. 

Der ganze Tafelaufsatz ist sorgfäl- 
tig aus schwerem Silber getrieben, 
teilweise gegossen und präzise 
ziseliett. Die silbernen Tafel- 
aufsätze waren es auch, die die 
Vorbilder für Aufsätze in Porzellan 
lieferten. Eine dieser Porzellan- 
arbeiten, der Aufsatz für das Tafel- 
service des Grafen Brühl aus 
Meißener Porzellan, befindet sich 
ebenfalls im Badischen Landes- 
museum. Dieser sowie der neu- 
erworbene silberne Tafelaufsatz 
belegen aufs beste die Freude des 
18. Jahrhunderts an kunstvoller 
Tischdekoration. 
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Phantastischer 
Realismus im 
Museum Rade 


HAMBURG. 1970 entdeckte Rolf 
Italiaander in München den malen- 
den Karosseriebauer Jürgen Rohde. 
Er dürfte der einzige Autodidakt 
sein, der sich der Wiener Schule 
des phantastischen Realismus ver- 
schrieben hat. Nach fünfjähriger 
Arbeit bietet ihm Rolf Italiaander 
im Kabinett des Museums Rade im 
Naturpark Oberalster erstmals Ge- 
legenheit zu einer One-Man-Show. 
Jürgen Rohde demonstriert den 
Wunsch der Jugend nach Zärtlich- 
keit, Schönheit und Romantik. 


Litho-Werkstätte 
mit zwei 
Handpressen 


HÖTZING/CHIEMSEE. Zurück in 
die »Steinzeit« der Lithographie, 
also zur handgedruckten Original- 
graphik, führt eine neugegründete 
Druckwerkstätte im bayerischen 
Oberland. Manfred Hügelow, ein 
Fachmann von hohen Graden (neun 
Jahre Lehrer an der Hochschule 





für bildende Künste, Berlin, ab 1970 
Leiter der Druckwerkstätten der 
»Erker-Galerie« in der Schweiz), 
beherrscht alle technischen Mög- 
lichkeiten der Lithographie, auch 
experimenteller Art. Seine Werk- 
statt ermöglicht Auflagendrucke 
auf Handpressen zu vernünftigen 
Blattpreisen. Genaue Informatio- 
nen werden gern zugeleitet; Adres- 
se: Manfred Hügelow, Druckatelier 
Hötzing, 8214 Hötzing/Chiemsee, 
Post Bernau. 


Zur Erhaltung 
und Pflege 


STUTTGART. Gemeinsam haben 
Kultusministerium und Finanzmini- 
sterium zum »Europäischen Denk- 
malschutzjahr« die Inbetriebnahme 
von drei neuen Werkstätten am 
Württembergischen Landesmuseum 
vorbereitet. Sie sollen helfen, die 
beweglichen Kunst- und Altertums- 
denkmäler, die sich im Besitz des 
Landes befinden, wieder herzustel- 
len und sorgsam zu pflegen. 

In enger Zusammenarbeit zwischen 
den Restauratoren des Württem- 
bergischen Landesmuseums und 
den Ingenieuren des Staatlichen 
Hochbauamts I entstanden im »Al- 
ten Schloß« eine Restaurierwerk- 
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Das Recht der bildenden Kunst 
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Das Werk bietet die erste zusammenfassende Darstellung des Rechts der bildenden 
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statt für Keramiken, eine für Texti- 
lien und eine Kunstschreinerei. Von 
Spezialisten betreut, bilden diese 
Werkstätten zusammen mit dem 
bereits bestehenden Atelier für die 
Restaurierung von Skulpturen, den 
umfangreichen Werkstätten für die 
Konservierung von Metallen, Glas 
und Elfenbein, einem Chemisch- 
Physikalischen Labor sowie einem 
Fotoatelier den derzeit größten und 
modernsten Werkstättenkomplex 
dieser Art in der Bundesrepublik. 
Bis Anfang nächsten Jahres wird er 
durch eine Kunstschlosserei er- 
gänzt werden. 


Leihgeber 
gesucht 


MÜNCHEN. Die Städtische Gale- 
rie im Lenbachhaus, 8 München 2, 
Luisenstr. 33, bereitet eine Ausstel- 
lung vor, in der anläßlich der 
50. Wiederkehr seines Todestages 
das Werk von Lovis Corinth gezeigt 
werden soll. Die Ausstellung ist 
für die Zeit vom 12.9. bis 16. 11. 1975 
vorgesehen. Private Besitzer von 
Werken Lovis Corinths werden 
freundlich gebeten, sich mit der 
Direktion der Städtischen Galerie 
in Verbindung zu setzen. 
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Kunst 
ist kein Luxus 





Beim großen Aufbruch in die Sommerferien drohtein wichtiger 
Appell der Kunsthalle Düsseldorf in Vergessenheit zu geraten: 
»Kunst ist kein Luxus«. Wir haben in Heft 4 dieses Jahres 
(»Ohne Fortune«, S.210) auf die Benachteiligung der bilden- 
den Künste hingewiesen, die den zeitgenössischen Künstlern 
durch die Reformen unserer Regierung z.B. des $26 des Ur- 
heberrechts sowie des neuen Vermögenssteuergesetzes zur 
Besteuerung von Sammlungen zeitgenössischer Kunst er- 
wächst. Wegen der generellen Benachteiligung der bildenden 
Künste z. B. gegenüber Institutionen wie Oper und Konzert 
haben sich acht bekannte Persönlichkeiten der öffentlichen 
Kunstszene zu diesem »Appell an die politischen Parteien« 
entschlossen: Alexander von Berswordt-Wallrabe (Vorstand 
der Internationalen Kunst- und Informationsmesse), Jürgen 
Harten (Direktor der Düsseldorfer Kunsthalle), Heiner Hepper 
(WDR-Fernsehen), Rolf Hoffmann (Sammler in Mönchenglad- 
bach), Dieter Honisch (Direktor der Nationalgalerie in Berlin), 
Max Imdahl (Kunsthistoriker an der Universität Bochum), 
Georg Jappe (Kunstkritiker und Journalist) und Rolf Wedewer 
(Direktor des Leverkusener Museums Schloß Morsbroich). 
Wir drucken im nachfolgenden den Appell ab, bitte unter- 
stützen Sie die Aktion durch Ihre Unterschrift (Zuschriften an 





Kunsthalle Düsseldorf, »Appell«, 4 Düsseldorf, Grabbeplatz 4). 


Insgesamt sind 20 000 Unterschriften erforderlich, damit 
der Antrag vor dem Bundestag behandelt werden muß. 


Bei allen politisch Verantwortlichen nimmt die Erkenntnis 

zu, daß Kunst kein Luxus ist. Zwischen dieser Erkenntnis und 
der gegenwärtigen Gesetzgebung klafft eine für eine Kultur- 
nation unerträgliche Lücke. Wichtig ist heute, die geistigen 
Risiken bewußt zu machen, denen sich jede Gesellschaft 
gegenübersieht, die sich entwickeln will. Der Gesellschaft 
andere als die vorhandenen Möglichkeiten vorzuführen ist 
daher ein kollektiver Bildungsauftrag. Der Künstler, der heute 
kompromißlos solche Risiken eingeht, ist sozial weitgehend 
nicht gesichert. Die ihn fördernde Privatinitiative wird durch 
neuerliche Steuerauflagen belastet. Die Institutionen, die die 
Öffentlichkeit für Kunst herstellen müssen — die Museen, 
Kunsthallen und Kunstvereine —, werden durch dasEinfrieren 
ihrer Etats und ihrer Stellenpläne um jene Wirksamkeit ge- 
bracht, die die Allgemeinheit von ihnen fordert. Um allen 
Menschen die Anregungen geben zu können, die zur Entfal- 
tung ihrer Fähigkeiten und damit zur eigenen Selbstverwirk- 
lichung in unserer Gesellschaft beitragen, bedarf es zunächst 
weniger, aber gezielter Maßnahmen. Es gilt, einer ganz allge- 








mein sich ankündigenden Depression entgegenzuwirken. 
Zur Zeit werden Mittel und Wege gesucht, um die materielle 
Investitionsbereitschaft der Wirtschaft zu erhöhen. Ebenso 
wichtig aber ist es, daß der Gesetzgeber auch geistige Inve- 
stitionen ermöglicht. 


1. Die soziale Gleichstellung der Künstler muß gemäß den 
Ergebnissen der Künstler-Enquete des Deutschen Bundes- 
tages (Krankenversicherung, Altersversorgung usw.) be- 
schleunigt in Angriff genommen werden. 


2. Die Novellierung des Urheberrechtgesetzes $ 26 zugunsten 
der lebenden Künstler. 


3. Die Zurücknahme der Vermögensbesteuerung von Werken 
lebender deutscher Künstler. 





4. Nach amerikanischem Vorbild sollen Sammlungen zeit- 
genössischer Kunst von der Einkommens- und Erbschafts- 
steuer des Sammlers befreit sein, sofern sie öffentlichen 
Instituten gestiftet werden. Bei relativ geringem Steuerausfall 
wachsen so der Öffentlichkeit bedeutende Sammlungen zu. 


5. Die Befreiung von der Mehrwertsteuer für Kunstproduzen- 
ten und freiberufliche Kunstvermittler entsprechend einer 
Gleichstellung mit nichthändlerischen Berufen. 


6. Die Angleichung der Etats der öffentlichen Ausstellungs- 
institute an die von Oper, Schauspiel und Konzert. Es ist den 
Museen weder möglich, ihren 18 Millionen Besuchern pro 
Jahr einen angemessenen pädagogischen Service zu bieten, 
noch den Künstler für seine Öffentlichkeitsarbeit wie alle 
anderen Urheber zu entgelten. 


7. Versicherungsgarantien durch die öffentliche Hand für 
bedeutende überregionale Ausstellungen nach britischem 
Vorbild. 


8. Der Bildungsauftrag der Kunst soll im Unterricht an den 
allgemeinbildenden wie auch berufsbildenden Schulen weit- 
aus stärker als bisher eingelöst werden, um die kreativen 
Fähigkeiten eines jeden zu fördern. 





9. Die Medien dürfen sich ihrer Verantwortung, der Kunst zur 
sozialen Wirksamkeit zu verhelfen, nicht infolge von Spar- 
maßnahmen entziehen. 


10. Stärkere Einbeziehung lebender Künstler in die Gestal- 
tung einer humanen Umwelt, zum Beispiel durch volle Aus- 
schöpfung der Rahmenrichtlinien »Kunst am Bau« und Um- 
wandlung von repräsentativen Kunstpreisen in künstlerische 
Wettbewerbe. 


11. Bei Stadt- und Raumplanung muß die Respektierung 
historisch gewachsener Strukturen Priorität haben vor wirt- 
schaftlichen Interessen. 


12. Eine »konzertierte Aktion« in Kulturfragen auf allen 
Ebenen zwischen den politisch Verantwortlichen und den 
Sachverständigen. 
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DAS LIEBIEGHÄUS - 
das Museum alter Plastik in Frankfurt am Main 


Von Herbert Beck, Frankfurt am Main 


Wenige Museen nur gibt es, die 
sich ausschließlich dem Sammeln 
plastischer, skulptierter Bildwerke 
verschrieben haben. Der Bargello 
in Florenz wird oft vergleichs- 
weise genannt, wobei jedoch ganz 
andersartige Voraussetzungen zur 
Gründung des Museums alter 
Plastik in Frankfurt geführt ha- 
ben. Vorwiegend der Initiative 
Georg Swarzenskis ist es zu ver- 
danken, daß im Jahre 1907 hier 
zur Ergänzung der bis dahin 
hauptsächlich auf Malerei und 
Graphik ausgerichteten Kunst- 
sammlungen ein Skulpturenmu- 
seum gegründet wurde, das es 
sich zum Ziel gesetzt hatte, »die 
Entwicklung der Bildhauerkunst 
bei den Kulturvölkern während 
der historischen Zeiten durch 
Sammeln hervorragender oder 
charakteristischer Werke zu ver- 
anschaulichen«. Diese Konzep- 
tion erklärt sich aus dem kunst- 
geschichtlichen Bemühen seiner 
Zeit, neben der Malerei ebenso 
den Skulpturen der verschiede- 
nen geschichtlichen Epochen im 
Museum ihre Darstellung zu ge- 
ben. Voraus ging das Erkennen 
und die Würdigung des Charak- 
teristischen der mittelalterlichen 
und der barocken Skulptur, ihre 
Eigenständigkeit und Gültigkeit 


neben der antiken griechischen 
und römischen. War die Antike 
auch noch immer das Maß künst- 
lerischer Vollendung, so hatten 
doch jene »Entwicklungsstufen «, 
die zu ihr hinzuführen scheinen 
oder aber in späterer Zeit auf sie 
zurückgriffen, sich ihr bewußt 
annäherten — wie in der Renais- 
sance — oder aber in Zeiten des 
Mittelalters gerade durch un- 
antike Formgebung besondere 
Selbständigkeit erfuhren, seit- 
dem ihren eigenen Rang. Dieser 
kunstgeschichtliche Erkenntnis- 
stand zu Beginn des Jahrhunderts 
srenzte dasSammlungsgebiet auf 
die Zeit von 2500 v. Chr. bis zum 
Ende des ı8. Jahrhunderts ein. 
Es umschloß die ägyptische 
Kunst, die griechische und römi- 
sche, die ostasiatische, Bildwerke 
des Mittelalters, der Renaissance, 
des Barock und Rokoko. In die- 
ser wissenschaftsgeschichtlich be- 
gründeten Konzeption ist das 
kommunale Museum alter Pla- 
stik Frankfurts als einzigartiges 
Dokument zu begreifen, ganz am 
Ende jener Museumsgeschichte, 


Kopf eines Buddhas. Thailand, 
16. Jahrhundert 


Head of a Buddha. Thailand, 
16th century 
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das schöne Heim 


die Kunst 
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die mit der allgemeinen Öffnung 
fürstlicher Sammlungen zu Ende 
des ı8. Jahrhunderts begann und 
in der Einrichtung bürgerlicher 
Museen im 19. Jahrhundert ihre 
Fortsetzung fand. 

Ohne Zweifel liegt in der Mög- 
lichkeit, die Geschichte der Bild- 
hauerkunst über mehr als vier 
Jahrtausende an charakteristi- 
schen Beispielen nachzuvollzie- 
hen, ein besonderer ästhetischer 
Reiz. Der Erkenntniswert ge- 
schichtlichen Formwandels aber 
ist tiefer zu fassen: Er ist Aus- 
druck des Wandels menschlicher 
Geschichte. Mehr denn je ist es 
heute notwendig, individuelles 
und gesellschaftliches Leben aus 
den geschichtlichen Bedingungen 
heraus verständlich zu machen, 
zu relativieren und die Geschichte 
als Teil gegenwärtiger Existenz 
zu vergegenwärtigen. Der Verlust 
geschichtlicher Lebensmöglichkei- 
ten mag bewußt werden, glei- 
chermaßen die Überwindung in- 
dividuellen und gesellschaftlichen 
Leidens; für den Entwurf gegen- 
wärtiger und zukünftiger Lebens- 
form ist die geschichtliche Erfah- 
rung nicht nur unabdingbar, 
sondern sie ist wesentlich für den 
Begriff menschlichen Lebens und 
für seine Verwirklichung. Zur 
Realisierung dieses Zieles beizu- 
tragen ist Kunst nicht zu erha- 
ben, sie ist für diese vielmehr un- 
ersetzlich. Gerade die Samm- 
lungsbreite des Liebieghauses er- 
muntert zu dem Versuch, die je- 
weiligekünstlerischeForm alsStel- 
lungnahme zu bestimmten poli- 
tischen, sozialen und wirtschaft- 


Das Liebieghaus 


2 Relief vom Grabmal des Königs 
Sahure in Abusir. Ägypten, Altes 
Reich, Mitte des 3. Jahrtausends 
v. Chr. 

3 Athena des Myron. Römische Kopie 
des verlorenen Originals der Zeit 
um 445/40 v. Chr. 

4 Kopf eines Königs. Frankreich, 
Ende 12. Jahrhundert 


2 Relief from the tomb of King 
Sahure at Abusir. Egypt, Ancient 
Kingdom, middle of 3rd mil- 
lenium B.C. 

3 Athena by Myron. Roman copy of 
the lost original dating from the 
time around 445/40 B.C. 

4 Head of a King. France. End of 
12th century 


lichen Verhältnissen und als von 
diesen bedingt darzustellen; sie 
veranlaßt, die Unterschiede 
künstlerischer Form aus der Ver- 
schiedenartigkeit geschichtlichen 
Lebens und seiner besonderen 
natürlichen Voraussetzungen zu 
begreifen. Der Erkenntnispro- 
zeß kann sich am Kunstwerk des- 
sen ästhetischer Beschaffenheit 
gemäß vollziehen in der Dialek- 
tik subjektiver Interessen, die 
sich in der besonderen Fragestel- 
lung an das Kunstwerk richten, 
und der Äußerung historischer 
Erfahrung, wie sie im ästheti- 
schen Gebilde vergegenständlicht 
ist. Die Aneignung von Geschichte 
entsprechend den heutigen indi- 
viduellen und gesellschaftlichen 
Bedingungen ist das Ziel mu- 
seumsdidaktischer Bemühungen 
im Liebieghaus. 

Im Hinblick auf die Gründung 
des Museums alter Plastik hatte 
die Stadt Frankfurt die Villa des 
Textilfabrikanten Baron Hein- 
rich von Liebieg erworben. In der 
Zeit des späten Historismus er- 
baut, stellte die Ausstattung der 
Räume die Abfolge der histori- 
schen Stile von der Romanik bis 
zum Rokoko dar. Das Liebieg- 
haus war den Frankfurtern ein 
Begriff für bürgerliche Wohnkul- 
tur des ausgehenden 19. Jahr- 
hunderts. Die private Atmo- 
sphäre des Hauses, dem 1909 ein 
Galerietrakt angefügt wurde, be- 
stimmt noch heute den Charak- 
ter des Museums, zumal Aus- 
wahl und Aufstellung der Skulp- 
turen die »Eigenart des Bauwer- 
kes als eines vornehmen Wohn- 
hauses« immer zu wahren such- 
ten. Den unverwechselbaren Reiz 
des Hauses erhöht noch seine La- 
ge am Mainufer inmitten eines 
Parks seltener Bäume. Dieser 
Garten steht in den Sommer- 
monaten zum Spielen, zum Bild- 
hauern, zum Modellieren und 
Malen jedermann offen. Er ist zu 
einem Teil des Museums selbst 
geworden, mit diesem zudem ver- 
bunden durch eine Cafeteria, die 
von außen und von den Samm- 
lungsräumen her zugänglich ist. 
Die Verbindung von Innen und 
Außen, von Denken und Tun, von 
Sehen und Gestalten ist Pro- 
gramm. 

Wer heute davon ausgeht, daß 
komplizierte ästhetische Zeichen, 
komplex im Kunstwerk formu- 



























































































































































































































































































































































































































































































































































































































































































































































































































































































































































































































































































































































































































































liert, allgemeiner Wahrnehmung 
zugänglich sind, verfällt einer 
Illusion. Oder er vertritt die bür- 
gerliche Ideologie, daß die Werte, 
gar das Wahre am Kunstwerk, 
unverrückbar und für jeden er- 
schließbar seien, wenn er sich nur 
bemühe. Eine Zeit, die das ästhe- 
tisch Schöne weitestgehend aus- 
geschlossen hat aus der alltägli- 
chen Form der Vergegenständ- 
lichung geistiger Vorstellungen, 
aus der täglichen Arbeit, die das 
Ästhetische eliminiert hat in sei- 
ner Bedeutung, Erfahrungen am 
Gegenstand sinnfällig zu ver- 
deutlichen, um ihn sich bewußt 
zu machen und anzueignen, eine 
Gesellschaft, die das modisch 
Schöne erfindet, zur Norm erhebt, 
fallenläßt und wieder »kreiert«, 


Das Liebieghaus 


5 Nikolaus Gerhaert von Leyden. 
»Bärbel von Ottenheim«. Fragment 
einer weiblichen Büste. Um 1465 

6 Jakobs Kampf mit dem Engel. 
Flämisch, um 1650/80 

7 Modellieren im Garten des 
Liebieghauses 

8 Jean-Antoine Houdon (1741 — 1828). 
»Mademoiselle Servat«. Um 1777. 
Marmor 

5 Nikolaus Gerhaert von Leyden. 
“Bärbel von Ottenheim”. Fragment 
of a female bust. ©. 1465 

6 Jacob’s Struggle with the Angel. 
Flemish, c. 1650/80 

7 Modelling in the garden of 
Liebieg House 

8 Jean-Antoine Houdon (1741— 1828). 


“Mademoiselle Servat”. C. 1777. 
Marble 


um es immer aufs neue feilzu- 
bieten, entzieht den ästhetischen 
Bereich und mit ihm das Kunst- 
werk dem täglichen und selbst- 
verständlichen menschlichen Ge- 
brauch. Um das Ästhetische um- 
gekehrt als wesentliches Mittel 
qualitativer Erfahrung und ihrer 
Verbreitung, um es als unab- 
dingbare Ausdrucksmöglichkeit 
im Prozeß gesellschaftlicher Kom- 
munikation und in der Ausein- 
andersetzung von Mensch und 
Natur 
möchte das Liebieghaus über die 


wieder wahrzunehmen, 
eigene praktische Tätigkeit die 
Notwendigkeit sinnlichen Begrei- 
fens erfahren lassen. Der tägliche 
Gebrauch ästhetischer Zeichen 
wird auch das Auffassen histori- 
scher Kunstwerke und die Aneig- 
nung ihrer Inhalte ermöglichen. 
So verstanden trägt das Museum 
bei zur Aufwertung der ästheti- 
schen Äußerungen vergangener 
Zeit, ob sie nun im Kunstwerk, 
Stadtbild 


aber durch geschichtliche Arbeit 


im historischen oder 
an der Natur zur Landschaft ge- 
staltet sind. Ausgehend von dem 
Wissen um den existenziellen 
Wert ästhetischer Äußerungen 
muß das Museum Gehör fordern 
in Diskussionen um Zerstörung 
oder Erhaltung, muß es ebenso 
Einfluß nehmen in die Bedin- 
gungen alltäglichen Lebens, oder 
aber der vergleichsweise kleine, 
durch 


in seiner Aussage aber 


nichts zu ersetzende Bereich hi- 


storischer Kunst im Museum 
würde allgemein verschlüsselt 


bleiben. 







































































































































































































































































































































































































































































































































































































































































































































































































































































































































































































































































































































































DER BILDAHAUER PFAIEIPF-BARTF 


Von Hans Eckstein 





Philipp Harth hat das Tier zum Sujet seiner 
Kunst gemacht. Ein um 1918 aus Nußbaum- 
holz geschnitztes Relief »Familie beim Abend- 
brot« ist die letzte plastische Arbeit geblieben, 
in der Philipp Harth einen Menschen darge- 
stellt hat. Seitdem hat er Menschenfiguren 
nur noch — und sehr selten — gezeichnet; 
lebende Menschen haben dabei nicht Modell 
gestanden. Es waren fast ausschließlich aus 
dem Stein gehauene antik-griechische und 
mittelalterliche Menschenbilder, die sein Zei- 
chenstift umriß und auf ihre plastischen Wer- 
te abtastete. So zeichnete er den Kopf des 
Theseus aus dem Giebelfeld in Olympia, die 
Nereide aus Xanthos im Britischen Museum. 
Eine der säulenhaft im Gewände der Porte 





1 » Junger Stier«. 1938. Bronze 
2 »Liegender Tiger«. 1927. Federzeichnung 
3 »Tiger«. 1936/37. Bronze 


1 “Young steer”. 1938. Bronze 
2 “Tiger, Lying”. 1927. Pen and ink drawing 


3 “Tiger”. 1936/37. Bronze 


royale in Chartres stehenden Figuren, deren 
Form er so sehr auf dem »Linienspiel« beru- 
hend empfand, daß »die Gestalt selbst mit 
den Füßen auf ein paar Linien gestellt« sei, 
hat er in einer Zeichnung gewissermaßen ins 
Vollplastische übertragen. Charakteristisch für 
seine Art, die Erscheinungen auf ihre pla- 
stisch-körperhafte Qualität hin anzuschauen 
und zu prüfen, sind auch Zeichnungen, durch 
die er sich die Massengruppierung romani- 
scher und die Struktur gotischer Bauwerke 
vergegenwärtigt. Im übrigen aber waren es 
immer nur und immer wieder Tiere, die er 
gezeichnet, aus dem Stein gehauen, aus dem 
Holz. geschnitzt oder für den Bronzeguß mo- 
delliert hat. 

War es nun eine große Liebe zum Tier, die 
ihn dazu bestimmt hat? Gewiß war er ein 
Freund der Tiere. Aber man verstände den 
Bildhauer Philipp Harth und sein plastisches 
Werk gewiß falsch, zum mindesten unvoll- 
ständig, wenn man lediglich in der Liebe zum 
Tier oder gar in einem zoologischen Interesse 
den bildnerischen Antrieb sehen wollte. Dage- 
gen spricht, daß er niemals den Hund, mit 
dem er eine Zeitlang zusammenlebte, niemals 
die beiden Rehe, die sich nicht nur im Bay- 


rischzeller Garten, sondern auch im Hause 
frei bewegten, auch nur gezeichnet, geschwei- 
ge denn plastisch gebildet hat. Auch waren es 
nur sehr wenige Tierarten, die ihm »zur 
Quelle formbeobachtenden Erlebens« wurden. 
Was Harth einmal 19530 in einem Briefe ge- 
schrieben hat, ist für sein Verhältnis zum Tier 
und für das, was ihn bewegte, das Tier zum 
Sujet seiner bildnerischen Tätigkeit zu ma- 
chen, exemplarisch. Er schreibt: »Wenn ich 
zurückdenke, so habe ich mir nur ein paar 
Tiere angesehen (er berichtet von seinen Er- 
lebnissen im Hamburger Tierpark, doch wird 
man das generell verstehen dürfen). Aber für 
mich ist es Gott und die ganze Welt, was ich 
hier mit den Augen erfassen kann. Es ist ja 
















































































































































































































































































































































































































































































































































































































































































































































































































































































auch gleich, von welchem Zipfel aus sich 
einem die Welt aufschließt. Cezanne genüg- 
ten ein paar Äpfel, ein paar Schalen.« Es war 
nicht der Gegenstand als solcher und es waren 
nicht die ästhetischen Reize, was er in einer 
Zeichnung und im plastischen Gebild festhal- 
ten wollte. Harths Kunstverständnis kann mit 
einem Satz von Conrad Fiedler bezeichnet 
werden: »Das eigentliche Feld der Kunst ist, 
daß sie die sinnliche Anschauung zum Be- 
wußtsein erhebt.« 

Bei einem Künstler, der Tiere so realistisch 
dargestellt hat wie Harth, mag die Vorstel- 
lung naheliegen, er habe in Tiergehegen un- 
ermüdlich skizziert. Doch das tat er nicht. Er 
stand — mit einem von ihm trefflich gebilde- 
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ten Wort gesagt — »formbeobachtend« vor 


den Sujets seiner Kunst mit leerer Hand. Er 
hat die Formen des Tieres, das Spiel seiner 
Muskeln in der Bewegung regelrecht auswen- 
dig gelernt und erst im Atelier die so gewon- 
nenen, seinem Gedächtnis eingeprägten 
Formyvorstellungen gezeichnet. Ja, darin, daß 
er sich Wirklichkeit als Form bewußt gemacht 
hat, daß er nicht darstellte, sondern für die in 
ihm sich bildende plastische Vision eine ihr 
adäquate bildnerische Sprache suchte, ist das 
»arcanum« zu suchen, das seinen Tiergestalten 
gab, was er ihre »seelische Existenz« nannte. 
Daß er nicht nach dem Modell arbeitete, 
macht ihn den Bildhauern der Antike und 
des abendländischen Mittelalters verwandt. 
Er gehört auch nicht zu den Künstlern, die 
die Tiergestalt nur zur Erzeugung dekorativer 
Effekte benutzen oder sie sentimentalisieren. 
Harth war kein Gedankenkünstler. Er war 
jedoch ein denkender Künstler, der sich be- 
wußt macht, was das der Form nachspürende 
Auge und die bildende Hand, die Kant das 
äußere Gehirn des Menschen genannt hat, 
tun. Er hatte Hildebrands »Problem 
Form«, die Bibel der Bildhauer um die Jahr- 
hundertwende, studiert, hat aber anders als 
dieser die plastische Existenz der Skulptur be- 


griffen, nicht als zum Flächen- oder Fernbild 


der 


entwickelte Dreidimensionalität, sondern als 
einen in der Vorstellung »gleichzeitig von 
vorne und hinten, von oben und unten, mit 
allen Details, im Ringsherum, mit einem Blick 
zu erfassenden« Körper. Das gibt auch seinen 
Reliefs, wie dem 1926 aus Nußbaumholz ge- 
schnitzten mit der Kamelherde, die eigenartige 
Räumlichkeit (Abb. 4). Diese Arbeit geht auf 
ein Erlebnis während seines Italienaufenthalts 
nach Verleihung des Villa-Romana-Preises zu- 
rück, über das er für sein Verständnis des Pla- 
stischen sehr charakteristisch geschrieben hat: 
»Ein Zufall führte mich auf einer Wanderung 
durch die Campagna an einem großen Ge- 
hege mit einer Herde Kamelen vorbei. Mich 
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fesselte der statische Aufbau bei diesen Tie- 
ren, wie der plastisch volle Rumpf mit den 
Höckern auf den Beinen ruhte, wie sie spiel- 
ten, oder die Herde wie in ewiger Ruhe zu- 
sammenstand. Sie schienen mir als ein Wun- 
der der Gestalt aus einer Urzeit. Von dem 
Tage an verweilte ich oft beobachtend, erle- 
bend vor dem Gehege; ich hatte Rom mit 
seinen Sehenswürdigkeiten vergessen und nur 
noch die Kamele im Sinn.« 

Philipp Harth ist in Mainz geboren und auf- 
gewachsen. Unter dem Titel » Mainzer Viertel- 
buben« hat er humorvoll seine Jugenderin- 
nerungen geschrieben, die er mit dem Satz 
beschließt: »Dem Rhein und den Städten an 
seinen Ufern mit ihren Domen und der kul- 
turreichen Vergangenheit, der fruchtbaren 
Fülle der Landschaft und der lebensfrohen 
Heiterkeit der Rheinländer galt mein Heim- 
weh, das mich im Leben begleitete.« Nach 
der Akademie in Karlsruhe, einer Kunstschule 
in München und einem Studienaufenthalt in 
Worpswede bildete er sich an der Kunstge- 
werbeschule Charlottenburg auch als Archi- 
tekt aus. 1911 war er im Atelier von Muthe- 
sius tätig. Nach einer im Ersten Weltkrieg er- 
littenen Verwundung eing er als Lehrer für 
Kunsterziehung an die Odenwaldschule, mit 
deren Leiter Paul Geheeb ihn eine lebens- 
lange Freundschaft verband. An einer Kunst- 
schule hat er nie gelehrt. Die »Gedanken über 
bildhauerische Gestaltung«, eine Zusammen- 
stellung seiner in den Jahren 1924 bis 1934 
niedergeschriebenen Aufsätze und Aphoris- 
men, 1967 erschienen, sind eine intelligente 
Studie über das Wesen des Plastischen und 
eine lehrreiche Betrachtung über bildnerische 
Arbeitsweisen. Nach dem Zweiten Weltkrieg 
lebte Harth bis zu seinem Tode (1968) in Bay- 
rischzell. In diesem Jahre, am 9. Juli, wäre 
sein neunzigster Geburtstag, den seine Vater- 
stadt Mainz zum Anlaß einer für den Herbst 
geplanten, das plastische und gezeichnete 
Werk umfassenden Ausstellung nehmen wird. 


Der Bildhauer 
Philipp Harth 


4 »Kamele«. 
1926. Holzrelief. 
Länge 70 cm 
“Camels”. 


1926. Relief in wood. 
Length 70 cms. 


ie ostasiatische Schreibkunst 

blickt auf eine mehr als 2000- 
jährige Tradition zurück und hat 
im chinesischen Schriftzeichen 
ihren Ursprung. Später dann tra- 
ten im 9. Jahrhundert für Japan 
die beiden Silbenschriftformen 
hinzu. Noch heutesind die Schrift- 
oder die Silbenzeichen die forma- 
len Grundlagen eines jeden 
Schreibwerkes. Früh schon wurde 
in China und später dann auch 
in Japan die Ausdruckskraft sei- 
ner Linien bewundert, denn die 
Zeichen vermittelten mehr als nur 
einen Textinhalt. Auch ging ein 
solches Werk über eine exakte 
ornamentale Kalligraphie, wie 
wir sie besonders aus unserem 
abendländischen Mittelalter und 
der Renaissance kennen, weit 
hinaus. Seit dem 14. Jahrhundert 
etwa wird diese Kunst in Japan 
als sho-dö (Weg des Schreibens) 
bezeichnet, wobei dö (Weg) als 
der Weg zur letzten menschlichen 
Freiheit interpretiert werden 
kann: Mensch — Welt — Ding 
werden eins und frei in letz- 
ter Objekt-Überwindung. Kunst 


wird hier in tiefster Bedeutung 


aufgefaßt, die Zen-Philosophie 
spielt dabei eine wesentliche 
Rolle. 


Material und Werkzeug haben 
sich seit alters kaum geändert: 
Die Schriftzeichen in ihren ver- 
schiedenen Entwicklungsstufen, 
Ausprägungen und Stilen stehen 
noch heute zur Verfügung und 
werden noch alle, zum Teil in 
höchst moderner Weise, 
wandt. Papier, manchmal gefärbt 


ange- 


oder dekoriert, sowie Tusche und 
Pinsel sind ebenfalls fast noch die 
dem  ostasiati- 


gleichen, denn 


schen, lichtaufsaugenden, struk- 
turreichen Papier und dem ela- 
Pinsel 


konnte nichts gleichwertig Neues 


stischen, hochsensiblen 
entgegengesetzt werden, wie auch 
der Tusche, was allerdings nicht 
daß auch auf Holz, 
Lack usw. und mit Farb- oder 


hinderte, 


Goldpasten geschrieben wurde 
und wird. Schriftzeichen, Pinsel, 
Papier und Tusche sind auch die 
des 
schen Schreibmeisters Shiryü Mo- 
rıta 


Hauptmaterialien japani- 


geblieben, seine zeitweise 


Bevorzugung von Lack- oder 


Goldgrund oder Goldpaste ändert 
daran nichts. 

Er wurde ıg9ı2 geboren und ge- 
hört bedeutendsten 


zu den 


SHIRYU 
VORLA 


ein Japanischer Schreibmeister 


Von Irmtraud Schaarschmidt-Richter 





- 


» 


= 


_ 


»n 


“ 


Schreibmeistern, ja wohl zu den 
wichtigsten Künstlern der japa- 
nischen Moderne. Bis zu seinem 
24. Lebensjahr hat Morita die 
Schreibkunst als Amateur betrie- 
ben, so wie es viele auch heute 
noch in Japan tun. Doch dann 
daß in der Pinsel- 
linie der Zeichen 
liche Möglichkeit der Selbstver- 
wirklichung lag. 


erkannte er, 
seine eigent- 
Er ging nach 
Tökyö, wo er mit der Bewegung 
»Neues Dorf« von Mushanoköji 
in Berührung kam. Mushano- 
köjis Sentenz, »mach das meiste 
aus dir, indem du das meiste aus 
den anderen machst«, akzeptierte 
er für seinen Weg des Schreibens: 


das 


Schwarz (Tusche), indem du das 


»mach meiste aus dem 
meiste aus dem Weiß (Papier) 
machst«. Eine wichtige Erkennt- 
nis, die die spätere Einsicht von 
der Notwendigkeit der Einheit 
von Mensch, Pinsel, Papier, Tu- 
sche und Zeichen schon in An- 
sätzen erkennen läßt. 

Nach Kriegsende, als Japan sich 
neu dem Westen öffnete, wurde 
auch die japanische Kunst mit 
einer neuen Situation konfron- 
tiert, wobei es nicht nur galt, die 
andere, die westliche Seite auf- 
zunehmen, sondern die eigene 
Welt ihr entgegenzusetzen und 
In 


der 2. Nummer seiner 1948 ge- 


Verbindungen herzustellen. 


gründeten ersten Zeitschrift ver- 
öffentlichte Morita den Aufsatz 


»Wie ein Regenbogen«, in dem 


»Chü« (Ein Ding klar im Raum, 
zum Himmel aufsteigen). 1965. 
Vierteiliger Wandschirm. 
Aluminium-Goldpaste auf 
schwarzem gelacktem Papier. 
166:312 cm 

»Kumo mushin« (Wolke — Nichts 
im Gedanken, Wolke im 
unendlichen Raum). 1966. 
Vierteiliger Wandschirm. Tusche 
auf Papier. 155:270 cm 

»En« (Kreis, Vollkommenheit der 
inneren Freiheit). 1967. Tusche auf 
Papier. 69:91 cm 


“Chü” (An object clear in space 
ascending toward sky). 1965. 
Four-part screen. Aluminium 
gold-paste on black lacquered paper. 
166:312 cms. 

“Kumo mushin” (Cloud —nothing in 
thought, cloud in infinite space). 
1966. Four-part screen. Ink on 
paper. 155:270 cms. 

“En” (circle, perfection of inner 
freedom). 1967. Ink on paper. 

69:91 cms. 


er für die Universalität der»sho«- 
Kunst und ihrer Vermittlerrolle 
plädiert. Die Befreiung von der 
Strenge imperialistischer Jahre 
drückte sich in der »sho«-Kunst 
darin aus, daß man die verbind- 
liche Form der Schriftzeichen auf- 
zugeben versuchte, Begegnungen 
Kunst des 


Westens kamen hinzu. 1951 grün- 


mit der abstrakten 


dete Morita eine neue Zeitschrift 
»Bokubi — Schönheit der Tu- 


sche«, eine inzwischen interna- 


tional berühmt gewordene Mo- 
führte er 


natszeitschrift. Hier 


eine Artikelserie von verschiede- 
nen Autoren weiter, die er schon 
in der ersten Zeitschrift begon- 
nen hatte. Sie setzte sich mit der 
auseinander, 


abstrakten Form 


was schließlich dazu führte, daß 
die Schriftzeichen wieder stärker 
in den Vordergrund rückten, eine 
Entwicklung, die sich auch an 
den Zeitschriften 


läßt. Wurden anfanes noch zahl- 


selbst ablesen 
reiche westliche abstrakte Maler 
vorgestellt — Franz Kline zum 
Beispiel, der damit eigentlich erst 


seine Karriere begann —, so wur- 


4 »Ryü wa ryü wo shiru« (Der Drache 
kennt den Drachen). 1964. Vier- 
teiliger Wandschirm. Aluminium- 
Goldpaste auf schwarzem gelacktem 


Papier. 166:312 cm 


“Ryü wa ryü wo shiru” (The dragon 


will recognize the dragon). 1964. 


Four-part screen. Aluminium gold- 
paste on black lacquered paper. 
166 .:312 cms. 





den dann immer mehr wissen- 
schaftliche oder essayistische Ar- 
beiten über ostasiatische Schreib- 
meister aller Jahrhunderte auf- 
genommen. Was aber nicht als 
Rückgriff in unserem Sinne zu 
verstehen ist, sondern als eine — 


und so will Morita seine ganze 


Arbeit mit »Bokubi« verstanden 


en — »Reinigung der »sho«- 


Kunst vom Schmutz der Konven- 
tion«, wie er auch die Aufnahme 
der westlichen Künstler nicht als 
Anknüpfung, sondern als Brük- 
kenschlag meinte. 

1950 siedelte Morita nach Kyöto 
über, wo er in dem Zen-Philo- 
sophen Shinichi Hisamatsu und 
dem Ästhetiker Tsutomu Jjima 
Lehrer fand. 


wichtige 1952 


schließlich gründete er mit sei- 
nen Freunden die Boku-jin-kai 
— wörtlich:  Tusche-Mensch- 
Gruppe —, die seitdem regel- 
mäßig Ausstellungen veranstal- 
tet, von denen einige auch in 
Amerika und Europa zu sehen 
Morita selbst 


Einzelausstellungen in Frankfurt 


waren, auch in 


und Hannover. 


Was aber nun ist die Schreib- 
kunst Moritas? Zu Zeiten, als 
Pollock noch aktuell und im Ge- 
spräch war, glaubte man im Ver- 
gleich mit dessen Arbeiten eir 

Interpretationshilfe zu finden 
und kam dann häufig zu dem 
Schluß, daß die »sho«-Kunst der 
Moderne ebenfalls als Automa- 
tismus zu betrachten sei und im 








5 »Kanzan« (chinesisch »Han-Shan«, ein chinesischer Dichter von großer 
Freiheit). 1969. Vierteiliger Wandschirm. Tusche auf Papier. 157,5 :267 cm 
“Kanzan” (Chinese “Han-Shan”, a Chinese poet of great freedom). 1969. 
Four-part screen. Ink on paper. 157.5:267 cms. 





6 » Megumi« (Barmherzigkeit). 1969. Tusche auf Papier. 68:105 cm 
“Megumi” (Charity). 1969. Ink on paper. 68:05 cms. 


7 »En« (Kreis, Vollkommenheit der inneren Freiheit). 1966. Tusche auf Papier. 


82 : 100 cm. Kyöto, Sammlung Kokusai Kaikan (International Conference 
Hall) 

“En” (circle, perfection of inner freedom). 1966. Ink on paper. 82: 100 cms. 
Kyöto, Kokusai Kaikan collection (International Conference Hall) 





unbewußten Trancezustand ent- 
stehe. Dagegen aber wehrt sich 
Morita sehr entschieden, und ein 
genaues Studium der beiden Aus- 
gangssituationen sowie der Er- 
gebnisse muß ihm unbedingt 
recht geben. 

Zwar mögen für einen Außen- 
stehenden seine breiten, doch 
federnd gespannten, stark struk- 
turierten Pinselbahnen wie auto- 
matisch geschriebene Tuschefor- 
men erscheinen, zumal wenn der 
Betrachtende keine chinesischen 
Schriftzeichen kennt. Diese aber 
immer nach wenigen Grundmu- 
stern linear zusammengesetzten 
und in ein Rechteck einpaßbaren, 
durchaus lesbaren Zeichen liegen 
allen seinen Werken zugrunde. 
Die von ihm benutzten Kursiv- 
formen gehen von älteren, durch 
frühere Meister standardisierten 
Formen aus, wenn sie auch seine 
ganz eigene Ausprägung erhal- 
ten. Diese persönliche Ausprä- 
gung aber ist mehr als nur eine 
emotionale, individuell-automa- 
Sho-dö ist 


Weg zur Freiheit, Freiheit vom 


tische Linienfigur. 
individuellen Ich, von den Objek- 
ten und ihren Beschränkungen, 
hin zur Freiheit des Selbst, zum 
eigentlichen Leben, japanisch 
inochi, wie Morita, zur kurzen 
Formel gedrängt, es nennt. Die- 
ser Weg aber kann nur in höch- 
ster Bewußtheit beschritten wer- 
den, in strenger Konzentration, 
in der der Schreibende mit Pin- 
sel, Papier, Schriftzeichen und 
Tusche wie mit seinem eigenen 
Körper, kurz, mit allen Dingen der 
äußeren Welt eins wird, sie lebt 
und damit sein Selbst erreicht, 
unabhängig von allem, was ihn 
einschränken könnte, nicht indem 
er es negiert, sondern überwin- 
det, als letzte Objekt-Überwin- 
dung, selbst seines individuellen 
Ichs. Bei diesem Vorgang spielt 
der die Tuschelinien ziehende 
Pinsel eine wesentliche Rolle. 
Schreiber und Pinsel arbeiten als 
eines, Körper und Pinsel sind 
nicht zu trennen, in rhythmischer 
Bewegung verschmelzen sie mit 
Tuschebahn und Papier zu einem 
Ganzen. Hier wird am deutlich- 
sten, wie Gegensätze nicht duali- 
stisch, sondern polar verstanden 
werden. Indem der Schreibende 
sie überwindet, wirken sie als 
eine Kraft. Ein alter Chinese 
hat über die Handhabung des 


einmal Jeder 
Schritt vorwärts ist ein Anhalten, 
jedes Anhalten ein Schritt vor- 
wärts. Und indem das Vorwärts- 
gehen, der Zug der Pinsellinie, 
und das Anhalten, der Punkt, zu 
einem werden, entsteht jene ge- 
spannte Form, die so lebendig 
ist, daß selbst Außenstehende, 
die nichts von der ostasiatischen 


Pinsels gesagt: 


Kunstauffassung wissen und die 
Bedeutung der Zeichen nicht ver- 
stehen, etwas erfahren von dem, 
was Morita mit inochi meint. 
Jene Freiheit aber, um die es 
Morita geht, fand er bereits in 
vielen Schreibmeistern vor ihm, 
vor allem Zen-Schreibmeistern, 
verwirklicht, so in Daitö Kokushi 
(Shühö-myöchö, 1282 —- 1337), in 
Jiun (1718-1804), in Ryökan 
(1758-1831) und vor allem in 
Hakuin Ekaku (1685 — 1768), sie 
waren ihm große Lehrmeister. 
Aus einer stark vom Buddhisti- 
schen, auch Zen-Buddhistischen, 
bestimmten Haltung ist auch 
seine Wahl der Schriftzeichen, 
die er immer wieder schreibt, zu 
verstehen: En — Kreis der Voll- 
kommenheit, Raku — Fallenlas- 
sen alles, was die Freiheit ein- 
schränkt, En-ten — sich frei be- 
wegen, Ryü — Drache, als Zei- 
chen der Größe und Freiheit, 
oder Ryü wa ryü wo shiru — der 
Drache kennt den Drachen usw. 
Ständig wiederholt er eine be- 
stimmte Gruppe von Zeichen, die 
seiner Haltung entsprechen. Doch 
nur relativ wenige davon erschei- 
nen vor der Öffentlichkeit als 
Werk, denn der Weg des Schrei- 
bens ist lang und bedarf der 
ständigen Übung und Überprü- 
fung. Der Vorgang des Schreibens 
selbst aber läuft verhältnismäßig 
rasch ab. In wenigen Minuten, 
mit kontinuierlichen Bewegun- 
gen, die durch Zögern nicht ge- 
stört werden dürfen und deren 
Linien nicht korrigiert werden 
können, entsteht das Zeichen. 
Aber das Ergebnis selbst ist se- 
kundär, sehr häufig wird es wie- 
der vernichtet, weil der Schrei- 
bende nicht bis zur Freiheit vor- 
stieß, denn diese Erfahrung der 
Freiheit im Moment des Schrei- 
bens ist wichtiger, hier wird das 
eigentliche Leben, nach Morita 
das inochi, erreicht, doch ist es 
nur im Moment höchster Kon- 
zentration und Bewußtwerdung 
möglich. 








Die Situation der Künstlerinnen 
in der New Yorker Kunstszene 


Von Henry Marx, New York 


Hat sich im internationalen Jahr 
der Frau die Position der Künst- 
lerinnen in Amerika, wo sie seit 
fast einem Jahrzehnt sehr aktiv 
sind, hat sich die Lage der Frauen 
in der Kunst wesentlich verän- 
dert? Sind neben die großen Na- 
men noch lebender früherer Ge- 
nerationen wie Louise Nevelson, 
Lee Krasner, Elaine de Kooning 
Alice Neel unbedeutende 
jüngere Künstlerinnen getreten? 


und 


Finden sie, ganz allgemein, grö- 
Bere Beachtung und stärkere An- 
erkennung als jemals zuvor? Und 
wenn ja, ist dies die Folge ihrer 
eigenen Aktivität und Agitation? 
Man hat es hier mit einem 
schwierigen Fragenkomplex zu 
tun, weil — wie auch auf ande- 
ren Gebieten — Ursache und 
Wirkung nicht immer einen kla- 
ren Zusammenhang aufweisen. 
Sicher ist, daß, von einigen rühm- 
lichen Ausnahmen abgesehen, 
Frauen bis an die Schwelle des 
20. Jahrhunderts in der bilden- 
den Kunst keine wesentliche Rol- 
le spielten, da sie ganz einfach 
von den Möglichkeiten der Kunst- 
ausübung ausgeschlossen blieben 
— auch in dem allgemein vor- 
urteilsfreieren Amerika war bis 
dahin den wenigen Kunststuden- 
tinnen die Teilnahme am Modell- 
zeichnen nicht erlaubt. Mit der 
Auflösung bestehender Tabus 
konnten sich einige Künstlerin- 
nen einen Namen machen, ob- 
gleich sie dazu fast immer viel 
länger brauchten als ihre männ- 
lichen Kollegen: Man denke an 
die Malerin Alice Neel oder an 
die Bildhauerin Louise Nevelson, 
die beide fast 40 Jahre in rela- 
tiver Obskurität tätig sein muß- 
ten, ehe sie die ihnen gebührende 
Anerkennung fanden. 

Diese beiden — und man kann 
vielleicht 


noch eine Handvoll 


weiterer Namen hinzufügen — 
haben es »geschafft«, hätten es 
wahrscheinlich auch dann ge- 
schafft, wenn die Bewußtseins- 
lage Amerikas während des letz- 
ten Jahrzehnts nicht eine wesent- 
liche, wenn auch sicher noch lan- 
ge nicht vollständige Umwälzung 
in bezug auf die Diskriminierung 
von Frauen in der Kunst erfah- 
ren hätte. 

Niemand glaubt, daß ihr Weg 
von nun an leicht sein wird — 
schwierig aus subjektiven Grün- 
den, weil Frauen in der noch gül- 
tigen Familienstruktur der west- 
lichen Welt von vornherein Nach- 
teile bei der Verfolgung einer 
Karriere in Kauf nehmen müs- 
sen, objektiv, weil der Abbau 
von Vorurteilen nicht mit Win- 
deseile vor sich gehen dürfte. 
Aber der rein quantitative Druck 
wird stärker; wie das Nachrich- 


tenmagazin »Times« vor einiger 
Zeit berichtete, macht der Anteil 
von Frauen an den amerikani- 
schen Kunstschulen 75 Prozent 
aus. Das mag für die Zukunft be- 
deutungsvoll sein; in der Aktua- 
lität von 1975 sind die Zahlen 
weitaus ernüchternder: In den 
100 wichtigsten Galerien Man- 
hattans sind Frauen im Schnitt 
mit nur ı5 Einzelausstellungen 
pro Monat vertreten; von den Be- 
ständen moderner Kunst sowohl 
im Metropolitan Museum wie im 
Museum für Modeme Kunst 
stammen knapp 10 Prozent von 
Frauen; von den mehr als 
1000 Einzelausstellungen, die 
letzteres in den 45 Jahren seines 
Bestehens veranstaltet hat, galten 
nur ganze fünf dem Werk von 
Künstlerinnen; in anderen ame- 
rikanischen Museen ist ihr An- 


teil nicht viel größer. 


1 Lee Bontecou. Relief ohne Titel. Ausschnitt. 1964. Geschweißter Stahl 
und Leinwand. Etwa 600 : 100 cm. New York, Eingangshalle des New York 


State Theater, Lincoln Center 


Lee Bontecou. Relief without title. Detail. 1964. Welded steel 
and canvas. C. 600 : 100 cms. Entrance Hall of New York State Theater, 
Lincoln Center, New York 





Immerhin regt sich einiges: Im 
Whitney Museum etwa, wo alle 
zwei Jahre ein Überblick über 
den Stand der amerikanischen 
Malerei gegeben wird, stieg in- 
nerhalb von vier Jahren der An- 
teil der als repräsentativ ausge- 
wählten Künstlerinnen von 6 auf 
24 Prozent; ein New Yorker Mu- 
seum stellte im vergangenen Jahr 
seine Räume für eine Ausstel- 
lung der Werke von Künstlerin- 
nen zur Verfügung, die erstmals 
ausschließlich von Frauen ausge- 
wählt wurden, und Gruppenaus- 
stellungen von Künstlerinnen fin- 
den seither laufend Uptown und 
Downtown, in der Madison 
Avenue ebenso wie in SoHo, dem 
neuen Künstlerviertel, statt. Das 
ist ganz zweifellos auf die sich 
dauernd verstärkende Aktivität 
der verschiedenen Organisationen 
zurückzuführen, die sich die 
Künstlerinnen in den letzten 
Jahren geschaffen haben, eben- 
so ein eigenes Organ, das seit 
1973 vierteljährlich erscheinende 


Ohne 


» Women’s 


»Feminist Art Journal«. 
die umfassendere 
Lib«-Bewegung wären sie un- 


denkbar. 
In New York City allein hat es 
zeitweise sechs Künstlerinnen- 


gruppen gegeben, die sich jedoch 
nicht alle als lebensfähig erwie- 
sen. »Women in the Arts« hatte 
sich zunächst als stärkste und 
tonangebende Gemeinschaft in 
der lockeren Koalition von Künst- 
lerinnen-Organisationen durch- 
gesetzt. Obwohl sie nicht die älte- 
ste ist, hat sie heute 350 bis 
400 Mitglieder — allgemeiner 
Schätzung zufolge ein Viertel al- 
ler in New York künstlerisch tä- 
tigen Frauen. »WIA«, jetzt vier 
Jahre alt, bestand die Feuerprobe 
mit einer Demonstration gegen 


die Benachteiligung der Frauen 
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Die Situation 

der Künstlerinnen 
in der New Yorker 
Kunstszene 


in der Kunst und für die gleich- 
zeitige Abhaltung von Ausstel- 
lungen der Werke New Yorker 
Künstlerinnen in den sechs füh- 
renden Museen der Stadt. 

»Women Artists in Revolution« 
— das Akronym ist »WAR«, 
gleichbedeutend mit Krieg — 
spaltete sich aus der größeren 
»Art Workers’ Coalition« ab, als 
die mit deren Leitung betrauten 
Männer ihre Führungsrolle nicht 
aufgeben wollten; auf dieseGrup- 
pe ist die Gründung und staat- 
liche Unterstützung des» Women’s 
Interart Oenter« 
ren, das in 


zurückzufüh- 
einem nahe dem 
Hudson gelegenen früheren La- 
gerhaus untergebracht ist. Hier 


und Lehr- 


räume vorhanden, ebenso Ate- 


sind Ausstellungs- 


liers für Künstlerinnen; es hat 
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seine eigene Verwaltung, in der 
die Malerin Dorothy Gillespie 
die treibende Kraft ist. Die Zahl 
der Mitglieder ist inzwischen auf 
500 gestiegen; für einen Jahres- 
beitrag von nur 36 Dollar haben 
sie die Möglichkeit, an den Work- 
shops teilzunehmen und _ ihre 
Werke zu Ausstellungen einzu- 
reichen. Theateraufführungen, 
Konzerte, Lyriklesungen, Film- 
vorführungen, Diskussionen oder 
Vorträge gehören zum regelmäßi- 
gen Programm des »Women’s 
Interart Center«, in dem täglich 
reger Betrieb herrscht. 

Hatte sich »WIA « mit der Kund- 
gebung vor dem Museum für 
Moderne Kunst ins Bewußtsein 
der Öffentlichkeit vorgeschoben, 
so machte das um ein Jahr ältere 


»Ad Hoc Women’s Committee« 

































































































































































































































































































































































erstmals durch eine Demonstra- 
tion vor dem Whitney Museum 
von sich reden — die bereits er- 
wähnte stärkere Beteiligung von 
Frauen an den Jahresausstellun- 
gen des Museums dürfte die un- 
mittelbare Folge gewesen sein. 

Interessanterweise gehören die- 
sen Gruppen schwarze Künstle- 
rinnen nichtan;sie schufen eigene 
Organisationen: die inzwischen 
wieder eingegangene » Women 
and Student Artists for Black Art 
Liberation« (» WASABAL«) und 
»Where We At—Black Women 
Artists«, die für die 
Gruppenausstellungen 


ersten 
schwar- 
zer Künstlerinnen verantwortlich 
war. Eine der prominentesten, die 
Malerin und Bildhauerin Faith 
Ringgold, hat sich den weißen 
Gruppen ferngehalten, weil sie 






























































































































































glaubt, daß schwarze Künstle- 
rinnen in der amerikanischen Ge- 
sellschaft gegen eine doppelte Be- 
nachteiligung kämpfen und sich 
zunächst einmal darum bemühen 
müssen, nicht nur eine Verhal- 
tensänderung bei den schwarzen 
Künstlern hervorzurufen, die an- 
tifeministischer sind als ihre wei- 
ßen Kollegen, sondern auch ihre 
eigene Bewußtseinslage zu stär- 
ken; sie sehen sich also der Hydra 
von Rassismus und Frauenfeind- 
lichkeit gegenüber. 

Mehr eine Kooperative als Orga- 
nisation sind die »New York Pro- 
fessional Women Artists«, 1975 
von 14, Frauen gegründet, die zu- 
Ende 
keine weiteren Mitglieder zulas- 


nächst bis dieses Jahres 
sen. 12 der Gründungsmitglieder 


— auch hier finden wir wieder 


2 Dorothy Gillespie (Organisatorin 
des » Women’s Interart Center«, 
New York) in ihrem Atelier 

3 Bildhauerinnen-Workshop des 
»Women’s Interart Center«. 
Dianne Cooper (mit dem Rücken zur 
Kamera) arbeitet mit einer Ange- 
stellten einer Werbefirma und 
einer Textilexpertin während eines 
Samstagskurses 

4 Lil Picard, Happening-Künstlerin 
und in den letzten Jahren 
Schöpferin sogenannter »Demate- 
rializations« in ihrer New Yorker 
Atelierwohnung 

5 Faith Ringgold. » Weiche Men- 
schen«. Schaumgummi und Stoff. 
Im Hintergrund ein Wandbehang, 
auf Leinwand gemalte geome- 
trische Entwürfe als Ambiente für 
die »Weichen Menschen« 

6 Sari Dienes in ihrem farbigen 
Dreieck aus bemalten Holzplatten. 
Eines von einem Dutzend, die 
von den »New York Professional 
Women Artists« im Central Park 
ausgestellt wurden 


2 Dorothy Gillespie (Organizer 
of the Women’s Interart Center, 
New York) in her studio 

3 Sculptresses’ workshop at the 
Women’s Interart Center. Dianne 
Cooper (with her back to the 
camera) working with an employee 
of an advertising agency and an 
expert on textiles during a 
Saturday course 

4 Lil Picard, an artist in Happenings 
and since recent years an author 
of so-called de-materializations in 
her New York studio-flat 

5 Faith Ringgold. “Soft People”. 
Foam rubber and fabric. Background 
shows a tapestry, geometrical 
designs painted on canvas as a 
setting for the “Soft People” 

6 Sari Dienes in her multi-coloured 
triangle of painted wood. One of a 
dozen exhibited at Central Park 
by the New York Professional 
Women Artists 


Dorothy Gillespie als die den Zu- 


sammenhalt garantierende Kraft 


— waren auf einer von den 
Stadtbehörden geförderten Aus- 
stellung vertreten, und alle 14 
nahmen aktiv an einem ebenso 
viele Wochen dauernden Kurs mit 
Diskussionen in der New School 
for Social Research teil. Ihre Aus- 
stellung »Walk Through Art« be- 
stand aus zeltförmigen, innen 
und außen bemalten Holzplatten, 
die am Eingang des großen Cen- 
tral Park aufgestellt wurden und 
dem Beschauer die Mösglichkeit 
gaben, »durch die Kunst zu ge- 
hen«. Die Originalität der Ge- 
samtschau wie auch der einzelnen 
Beiträge fand allgemeine Beach- 
tung; eine der bekanntesten dar- 
an beteiligten Künstlerinnen war 
hier in 


Sari Dienes, die wir 





ihrem »Dreieck« zeigen (Abb. 6). 
Trotz der begrenzten Mitglieder- 
zahl stellen die »New York Pro- 
fessional Women Artists« eine 
starke Kraft dar, zumal ihr größ- 
tenteils bereits etablierte Künst- 
lerinnen angehören. Mit Aus- 
nahme der sich um diese Bewe- 
gung nicht kümmernden Helen 
Frankenthaler haben auch die 
anderen Prominenten, darunter 
Louise Nevelson, Lee Krasner, 
Alice Neel, Elaine de Kooning 
und Joan Mitchell, ihre Ziele un- 
terstützt. Gegenwärtig werden 
Pläne erwogen, alle Organisatio- 
nen in New York zu einer » Ooali- 
tion of New York Women Artists 
Groups« zu vereinigen, denn 
»nur zusammen haben wir eine 
Stimme«, meint Frau Gillespie, 


die sich besonders für diesen Zu- 
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sammenschluß einsetzt. Hier wür- 
de wahrscheinlich auch die erst 
im vergangenen Jahr gegründe- 
te Gruppe »Women Photogra- 
phers of New York« einen Platz 
finden, die sich bisher durch Aus- 
stellungen in einer eigenen Ga- 
lerie profiliert hat. 

Trotz all dieser Aktivität ist es 
vielleicht bezeichnend, daß sich 
unter den auf öffentlichen Plät- 
Yorks 


zen New befindlichen 
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Kunstwerken nur ganz wenige 
von Frauen geschaffene befinden. 
Neben Louise Nevelsons » Night 
Presence IV« (s. DIE KUNST 
Heft 6, 1974, S. 336, Abb. 6) 
konnten wir lediglich vor einem 
Büro-Wolkenkratzer in der 
Stahlskulptur 


»Contrappunto« der sonst wenig 


3. Avenue die 


hervortretenden Bildhauerin Be- 
verly Pepper entdecken (Abb. 7). 


In der Eingangshalle des New 










































































































































































































































































Die Situation der 
Künstlerinnen in der 
New Yorker Kunstszene 


Beverly Pepper. Beverly Pepper. 
»Contrappunto«. 
1963. Stahl. 1963. Steel. 
400 :220 cm. 
New York City, 
Third Avenue 
and 48th Street 


400 :220 cms. 
Third Avenue 
and 48th Street, 
New York City 


“Contrappunto”. 


York State Theater im Lincoln 
Center befindet sich ein ein- 
drucksvolles Stahl- und Segel- 
tuchrelief der jetzt auf Long 
Island lebenden Lee Bontecou 
(Abb. ı). Als erste Frau erhielt 
Dorothy Gillespie den Auftrag, 
ein Mauergemälde an einer 
Hauswand im unteren Teil Man- 
hattans zu schaffen, das noch in 
diesem Jahr angebracht wird. 
Wie ihre männlichen Kollegen 
malen auch Frauen in allen Sti- 
len; die Kunstkritikerin Emily 
Genauer meinte unlängst, es 
gäbe nicht viele — wenn über- 
haupt irgendwelche — beweisba- 
ren Unterschiede in dem, was 
Künstler und Künstlerinnen 
schaffen. 

Die verschiedenen, zum Teil 
weit auseinanderklaffenden Stile 
konnte man in der aus 109 Wer- 
ken bestehenden Ausstellung 


»Frauen wählen Frauen« im 
New York Cultural Center er- 
kennen, der bisher größten Grup- 
penschau von Künstlerinnen in 
Amerika, über die »Times«-Kri- 
tiker James R. Mellow schrieb, 
sie habe sowohl eine politische 
wie ästhetische Funktion und 
könne in beiden Beziehungen als 


Erfolg 


wenn auch mit 


angesehen werden — 
einigen Ein- 
schränkungen. Realistische Kunst 
überwog; auch qualitativ schien 
sie den Vertreterinnen der ab- 
strakten Kunst den Rang abzu- 
laufen. Konzeptkunst fehlte fast 
ganz, und ausgesprochen »porno- 
graphische« Kunst war ebenfalls 
nicht anzutreffen. 

Nicht überall war hundertpro- 
zentiges Gelingen festzustellen — 
so wenig, wie dies bei ähnlichen 
Gruppenausstellungen der männ- 
lichen Künstlerkollegen der Fall 
gewesen wäre. Auch in dieser Be- 
ziehung sind sich Männer und 
ähnlich. Den 


Kampf um Originalität, um Le- 


Frauen inneren 
bensfähigkeit und Wahrheit muß 
jede Künstlerin wie bisher allein 
für sich in ihrem Atelier austra- 
gen, aber im Gegensatz zu früher 
hat sie jetzt die Gewißheit, daß 
die Verbindungslinien zur Außen- 
welt offen sind, daß mehr und 
mehr Ausstellungsmöglichkeiten 
bestehen. Hatten bisher die im 
Kunstbetrieb Tätigen das Werk 
von Frauen vernachlässigt, wird 
ihm jetzt achtungsvolle Aufmerk- 


samkeit geschenkt. 





Er: 
van 
Kiss 


Von 
Theobald Simon, 
Bitburg 






Einem seiner Freunde schrieb Emil van Hauth 
Weihnachten 1970: »Ich versuche seit 50 Jah- 
ren, bei allem Respekt vor Juan Gris, Braque, 
Bonnard, Paul Klee, Kokoschka und Matisse, 
das geistige Erbe Cezannes, des eigentlichen 
Vaters der modernen Malerei, konsequent wei- 
terzuführen, ohne bewußt das Objekt zu de- 
formieren, womit dem Modismus, den Epi- 
gonen, die heutzutage alles verwirren und be- 
herrschen (zur Freude der Snobs und ’Kunst- 
händler<), eine Alternative gesetzt wird.« 

Und im gleichen Schreiben beklagt er sich 
darüber, daß »es bei uns in Deutschland z. Zt. 
keine international anerkannte Persönlichkeit 
mehr gibt, die, wie der alte Kahnweiler sagte, 
selbständig moderne Malerei, Bilder zu >le- 
sen< versteht (einen Cassierer, Flechtheim, 
Curt Valentin, Swarzenski oder gar einen jün- 
geren Kahnweiler gibt es leider hier nicht 
mehr). Jene spezifische, von den Franzosen so 
sehr geschätzte deutsche Geistigkeit ist ja seit 
dem Humanismus nur ganz selten mit reiner 
Malerei verbunden gewesen.« 

Van Hauth arbeitete, nachdem er die Erschüt- 
terungen unseliger Kunstdiktatur, des letzten 
Krieges und der Entbehrungen der Nach- 
kriegszeit endlich überwunden und in Mün- 
chen zu sich selbst gefunden hatte, hart an 
sich und an seinem Werk, und so wurden die 
21 Jahre, die er bis zu seinem Tode in Mün- 
chen verbrachte, die fruchtbarsten seines Le- 
bens, dies trotz Isolation zum Kunstbetrieb 
und starker Zurückgezogenheit. Nur ein Teil 
seiner Arbeiten fand seine Billigung. Viele 
seiner Bilder verwarf er, oder sie wurden be- 
schnitten, bis sie seiner eigenen Kritik stand- 
hielten. So zeigte er in der Galerie Vömel in 
Düsseldorf, die 1963 van Hauth eine Ausstel- 
lung widmete, ein auch im Ausstellungskata- 





1 »Quitte mit Blättern«. 
1961. Öl auf Ingreskarton. 39:25 cm 


log abgebildetes Damenporträt im Hochfor- 
mat, das 1973 bei Ketterer in München in ein 
quadratisches Bild umgeformt war, jetzt nach 
des Künstlers Meinung »meine bisher beste 
Die 


nannten Ausstellungen seiner Werke waren, 


Menschendarstellung«. beiden vorge- 


neben einer vorangehenden Ausstellung in 


“Quince with leaves”. 


1961. Oil on Ingres cardboard. 39:25 cms. 


Koblenz, die einzigen der Nachkriegszeit, in 
denen er sein Schaffen der Öffentlichkeit preis- 
gab. Dabei trat er in Publikationen, so in 
theoretischen Beiträgen zur modernen Malerei 
speziell in der »Frankfurter Allgemeinen Zei- 
tung«, des öfteren hervor, die allerdings meist 
Kunstbetrieb mit äußerster 


den modernen 


schreibt er noch im 


Härte kritisierten. So 


Januar 1974 in einer Leserzuschrift in der 


FAZ: »Die in dem 
der Avantgarde< aufgezählten Ziele der mo- 


Aufsatz Das Dilemma 


dernen Kunst sind falsch; reine Kunst ist 
immer absichtslos.« 

In seinen Landschaften dominieren Darstel- 
lungen seiner Eifelheimat bis in die letzten 
Jahre seines Schaffens, die er 1970 in ihrem 
Reiz folgendermaßen beschreibt: »Erfüllt von 


fast archetypischem Charakter, die den star- 








ken, einmaligen Ausdruck einer mir entspre- 
chenden Formsprache hat: mit den organi- 
schen Bauerndörfern und Gehöften, den Fel- 
dern und Hügeln, den alten Obstbäumen, die 
den prickelnden Viez (Apfelwein) liefern, den 
Pappeln und stillen Maaren. Die Eifel hat für 
mich als Maler seit meiner frühesten Jugend 
einen intensiven, einer heilen Welt zugehöri- 
gen, einzigartigen Formausdruck, der sich mir 
als reine, farbige und formstrenge Abstrak- 


tion darstellt.« 


2 »Zitrone«. 
1962. Öl auf Leinwand. 
20:30 cm 


“Lemon”. 
1962. Oil on canvas. 
20:30 cms. 


i KEHAN 


var. HAUIH GL 


3 »Bank im Schnee«. 
1953. 
Öl auf Leinwand. 
17:27 cm 
“Bench in the Snow”. 


1953. 
Oil on Canvas. 
17:27 cms. 


Seine Jugend verbrachte der Künstler in sei- 
nem Geburtsort Mayen in der Eifel, wo er 
1899 geboren wurde. Die Kunststudien führ- 
ten ihn nach München, Darmstadt, Berlin und 
Paris. Nach zwei Jahren Kriegsdienst lebte er 
vorübergehend in Koblenz, wo er zum ersten 
Mal 1922 eine Ausstellung beschickte. 

1925 heiratete van Hauth die in den zwan- 
ziger Jahren berühmte Tänzerin und Schau- 
spielerin der UFA, Grit Hegesa. Die Kontakte 
Künstlerschaft 


zu den Berliner Kreisen der 


Emil 9% 


Pen, 
f 


van Hauth 


4 »Schlafende«. 


1958. 
Ölauf Leinwand. 
22:16 cm 


“Sleeping Figure”. 
1958. 
Oilon canvas. 


22:16 cms. 


müssen sehr eng gewesen sein, denn die da- 
mals maßgebenden Galerien in Berlin, und in 
der Folge auch in Köln und Frankfurt, zeig- 
ten seine Arbeiten. 

Sicherlich empfand er es als eine Auszeich- 
nung und Anerkennung besonderer Art, als er 
zum Präsidenten der Berliner Sezession beru- 
fen wurde, deren letzter er sein sollte, als sie 
als Folge der sterilen Kunstpolitik im Dritten 
Reich aufgelöst wurde. 


Die Diffamierung des künstlerischen Schaf- 





fens seiner zahlreichen Freunde — von denen 
nur Beckmann, de Fiori, Grosz, Harth, Nolde, 
Purrmann und Schmidt-Rottluff genannt sein 
sollen —, seiner eigenen Arbeiten und der 
Sezession hat den empfindsamen Künstler 
hart getroffen. Er verließ Berlin. Einen Teil 
der Kriegsjahre verbrachte er in Bollendorf in 
der Eifel. Seine Arbeiten aus dieser Zeit sind 
Ausdruck tiefer Depressionen, und ein Kenner 
und Sammler seiner Bilder meinte, sie seien 
zu traurig, um dauernd betrachtet zu werden. 


Es folgten viele Jahre äußerer und damit ver- 
bundener innerer Unruhe, seine »Fluchtzeit«, 
wie er schrieb. Erschütternd aus dieser Zeit 
ein Porträt seiner schönen Frau, 1948 in einem 
Königsteiner Hotel gemalt. Frau Grit stützt 
ihre Arme auf einen Tisch, ihre Hände halten 
ihre Wangen, die Augen sind geschlossen, 
ein Ausdruck von Traurigkeit und Verzweif- 
lung. 

Erst in München fand der Künstler in den 
beginnenden fünfziger Jahren zu seinem im 


Grunde lebensbejahenden Wesen zurück, was 


lebhaften Ausdruck in seinem künstlerischen 
Schaffen fand, in seinen Stilleben, die in ihrer 
verblüffenden Einfachheit wirklich »still«, 
aber in der Harmonie von Komposition und 
lebhaften, mit großartigen, manchmal durch- 
aus gewagten Farben ein organisch gewach- 
senes Bildwerk darstellen, das weit mehr ist 
als die mit »nature morte« bezeichneten Vor- 
bilder. Und das gilt auch für seine, den dar- 
gestellten Menschen leibhaftig erfassenden 





Porträts, ebenso für die wenig bekannten, 
meist farbigen Studien aus dem Schwabinger 
Künstlermilieu, die genannt werden müssen, 
um die Vielseitigkeit des Künstlers aufzuzei- 
gen. 

Van Hauth verstarb am 9. März 1974 in Mün- 
chen. Der fast gojährige Daniel-Henry Kahn- 
weiler hatte ihm im Herbst 1970 geschrieben: 
»Was soll ich Ihnen sagen? Ich finde Ihre Ar- 
beiten interessant und ehrlich. Was ich schätze, 
ist, daß Sie nicht jeden modischen Rummel 


Emil 
von Hauth 


5 „Frankfurt, 
Beethovenplatz«. 


1949. 
Öl auf Karton. 


59:49 cm 
“Beethovenplatz, 
Frankfort”. 


1949. 
Oil on cardboard. 


59:49 cms. 


mitmachen. Das ist alles, was ich in meinem 
Alter noch sagen kann.« 

Van Hauth setzte, quasi als Ergänzung, in der 
Einleitung zu seiner Ausstellung bei Vömel 
hinzu: »Die äußerste Konzentration der farbi- 
gen Mittel ist das Kennzeichen des modernen 
Bildes. Auf einem Arbeitsprozeß, der in eigen- 
artig schöpferischer Energie die Entwicklung 
und Verwirklichung des meist zuerst embryo- 
haften Bildeinfalls darstellt, beruht das For- 
men während der Arbeit.« 





1 Weiblicher Akt. 1932. Lavierte Federzeichnung. 25,5 :20ocm Female Nude. 1932. Washed pen and ink drawing. 25.5 :20 cms. 


Meister der Graphik 


Die Wiederentdeckung des menschlichen Körpers in den Von Heinz-Jürgen Probst, Paris 


ZEICHNUNGEN VON ARNO BREKER 


Seit drei Jahren widmet sich der deutsche 
Künstler Amo Breker wieder in seinen Zeich- 
nungen dem männlichen Akt. Über zwanzig 
Jahre stand im Mittelpunkt seines graphischen 
Schaffens der weibliche Akt. Der ı900 in 
Elberfeld geborene Künstler betrieb den Um- 
gang mit Zeichenstift, Rötel, Kreide und 
Tusche schon seit 1917, als er die ersten künst- 
lerischen Schritte in der Steinmetzwerkstatt 
seines Vaters tat. 

Als Bildhauer ist Arno Breker sein Platz 
kunstgeschichtlich klar zugeordnet: Er ist der 
letzte lebende der Pariser Künstlergruppe 
Rodin-Despiau-Maillol-Breker. Als Graphiker 
gehört er zu den bedeutendsten der Gegen- 
wart. Wer Breker bei der Arbeit begegnen 
will, kann ihn nicht wie etwa seinen Freund 
Andre Dunoyer de Soganzac in Feld und Flur 
oder wie einst Picasso am Strand finden. 
Brekers Hauptmotiv war und ist der mensch- 
liche Körper — »sein Universum«, wie der kol- 
legiale Freund Jean Cocteau es nannte. In 
seinen Ateliers in Paris oder in Düsseldorf 
arbeitet der Künstler voll schöpferischer 
Dynamik. 

Zwischen diesen beiden Städten pendelt der 
heute 75 Jahre »junge Künstler« ständig hin 
und her, es sei denn, er hält sich in anderen 
Staaten oder Übersee auf. 

Die Liebe zu Paris und Frankreich, seiner 
zweiten Heimat, ist ganz natürlich. Nach be- 
achtlichen Erfolgen in seiner deutschen Hei- 
mat und dem Studium der Kunst und Archi- 
tektur in Düsseldorf kommt Breker 1926 an 
die Seine. Er wird von Aristide Maillol herz- 
lich aufgenommen und von Rodin-Schüler 
Charles Despiau aufrichtig bewundert. Jean 
Cocteau, Paul Morand, Andre Derain, 
Vlaminck und andere gehören zu seinem 
engen Freundeskreis. Sie sind auch in den 
Jahren 1934 bis 1944 häufig seine Gäste in 
Berlin, wo Breker zum Professor der Staat- 
lichen Hochschule für bildende Kunst berufen 
wurde. 

Wichtige Impulse, bei aller Liebe zur Plastik 
nicht die Graphik zu vernachlässigen, bekam 
Breker von seinem ersten Kunsthändler Alfred 
Flechtheim in Berlin, der schon in den zwanzi- 
ger Jahren zusammen mit Picassos Kunsthänd- 
ler Henry Daniel Kahnweiler französische 
Künstler nach Deutschland brachte. Und Max 
Liebermann, der Breker in den ersten Berliner 
Jahren nicht nur ein Atelier besorgte, sondern 
auch sein väterlicher Freund wurde, ermun- 
terte den Künstler sogar, zum Pinsel zu grei- 
fen. Eine Anzahl ausdrucksstarker Aquarelle 
entstanden, die sich verständlicherweise wieder 
auf den Körper konzentrierten. 

Arno Breker beherrscht die alten Techniken 
nicht nur, er praktiziert sie auch. Seine Zeich- 


nungen sind wahre Kompositionen. Der Stift 
wird sicher geführt, die Hand zögert nicht. 
Das visionäre Bild seines Modells überträgt er 
in eigenständiger Form auf das Papier. Ein 
Radiergummi ist unbekannt. Für Breker 
wäre Radieren auf einer Zeichnung — wie 
bei Picasso — ein Sakrileg. 

Internationale Preise, höchstes Kollegenlob 
von Maillol, Cocteau und Despiau (der auch 
ein Buch über ihn geschrieben hat) haben 
Breker ebenso in seinem künstlerischen Stre- 
ben unbeirrt gelassen wie derWeg durch dunkle 
Tiefen von Verdächtigungen, Verleumdungen 
und unbewiesenen Anschuldigungen. 

»Ich mache, was ich kann und wovon ich über- 
zeugt bin«, sagte Breker einmal in Paris in 
einem Round-table-Gespräch. »Und wenn es 
niemandem gefällt und es nicht gekauft wird, 
dann ist dies nicht zu ändern. « 

Nun, über Nachfrage hatte Arno Breker nicht 
zu klagen. Warum? Der Künstler gibt keine 
Begründung, doch seine Sammler. Breker 
bringt »das Universum menschlicher Körper« 
in den vielfältigsten Variationen. Seine Dar- 
stellungen sind klar aufnehmbar; sie bedür- 
fen keiner Interpretationen. Es gibt Zeich- 
nungen, die an die Schule von Bologna erin- 
nern, Rötelarbeiten und Bleistift-Mischtechni- 
ken, die wie Skulpturen sich in eine dritte 
Dimension vom Blatt zu erheben scheinen; es 
gibt aber auch Motive, die eine Brücke zum 
Abstrakten sind. »Körperlandschaft« nennt 
sie Breker, und man erinnert sich, daß der 
junge Breker, der Trotzkopf und Heine-Ver- 
ehrer der frühen Jahre, völlig abstrakt arbei- 
tete, ehe er zu der Linie fand, derentwegen er 
von Maillol und Despiau wie von Cocteau in 
den Pariser Jahren öffentlich als eine Art 
»deutscher Michelangelo« gerühmt wurde. 
Doch der sensible Künstler ist auch nüchtern 
genug, um über solchen Überschwenglichkei- 
ten zu stehen. Sicher hat er mit den Großen 
der Kunst den starken Willen zum Schaffen 
und Schöpfen gemeinsam. 

Brekers Zeichnungen, Radierungen und 
Lithographien sind eigenständige Arbeiten, 
keine Entwürfe zu Skulpturen. Das Geheim- 
nis, warum die Graphik Brekers lebendig ist, 
atmet und die Atmosphäre der Werke Rodins 
ausstrahlt, mag mit darin liegen, daß er wie 
die alten Meister nur nach Modell arbeitet. 
Selbst die Lithographien, die Breker im Ate- 
lier Mourlot in Paris komponiert, sind nach 
Modellen geschaffen. Der Drucker von Picasso 
und Braque hat sich jetzt in besonderem 
Maße auf Arno Brekers Graphiken eingestellt, 
denn Mourlothatunterseinen Künstlern, deren 
gegenständliche Motive er auf den Pressen ab- 
zieht, außer Arno Breker nur noch einen von 
internationaler Bedeutung: Marc Chagall. 


Arno Breker 


2 Akt. 1927. 
Federzeichnung. 
31,5. :23 cm 


Nude. 1927. 
Pen and ink drawing. 
31.5.:23 cms. 








3 Weiblicher Akt. Federzeichnung. 29 : 22 cm 


Arno Breker Female Nude. Pen and ink drawing. 29 : 22 cms. 
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4 Weiblicher Akt. 1933. Federzeichnung. 32,5 : 24,5 cm 


Female Nude. 1933. Pen and ink drawing. 32.5 : 24.5 cms. 


Breker 





5 Jünglingsakt. 1972. Rohrfederzeichnung. 47,5 :31 cm 


Young Male Nude. 1972. Cane pen drawing. 47.5 :31 cms. 
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6 Weiblicher Akt. 1972. Bleistiftzeichnung. 50,5 :36 cm 
Female Nude. 1972. Pencil drawing. 50.5 :36 cms. 
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7 Jünglingsakt. 1973. Rötel. 56:38 cm 
Young Male Nude. 1973. Red chalk. 56 :38 cms. 
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Im Gebiet der Gemeinde Roes 
(Kreis Cochem-Zell) liegt süd- 
westlich des tief eingeschnittenen 
Elztale, dem Maifelde gegen- 
über, auf steilem Felssporn die 
mächtige Ruine Pyrmont. Sie ist 
der Mittelpunkt einer einzigartig 
schönen Landschaft, die durch 
steile Waldhänge, fruchtbare Fel- 
der und den bekannten Wasser- 
fall des Elzbaches gebildet wird, 
den eine steinerne Brücke über- 
spannt. Wegekapelle und Mühle 
runden das Bild ab, das dem ro- 
mantischen Reisenden schon früh 
wohlbekannt war, wie eine statt- 
liche Anzahl von Stichen, Skiz- 
zen und Bildern schon seit der 
Mitte des vorigen Jahrhunderts 
bezeugt. 

Die 1225 erstmals urkundlich er- 
wähnte Burg ging 1524 von den 
Herren von Pyrmont auf die von 
Eltz, um ı700 an die Familie 
Waldbott von Bassenheim über, 
von dersie zu Beginn des ı8. Jahr- 
hunderts als wohnliches Schloß 
ausgebaut wurde, das dann mehr- 
fach verkauft wurde, ohne daß 
viel für seine Sicherung getan 
worden wäre. 

Erst das Jahr ı963 brachte die 
entscheidende Wendung, als die 
Düsseldorfer Architekten Profes- 
sor Dr. Hentrich und Dipl.-Ing. 
Petschnigg die Ruine kauften, 
um darin ein Gästehaus für ihr 
Büro — HPP Hentrich-Petsch- 
nigg & Partner KG — und Räu- 
me zu ruhiger, gesammelter Ar- 
beit auszubauen. Das große Pro- 
blem der Denkmalpflege, verfal- 
lende Burgen und Schlösser 
neuen Nutzungen zuzuführen, 
um sie zu erhalten, war also 
einerseits gelöst: Pyrmont war in 
den Besitz einer aufbauwilligen 
Bauherrschaft gelangt. 

Dafür stellte sich jetzt die Frage, 


wie man Pyrmont wieder auf- 
bauen sollte. Das Problem wurde 
durch die Bereitschaft der neuen 
Bauherren, auf moderne, indu- 
striell hergestellte Baumateria- 
lien wie Stahl, Beton und Alu- 
minium im Erscheinungsbilde zu 
verzichten, nur scheinbar ein- 
facher. Die Beschränkung auf 
die bodenständigen Materialien 
fordert nämlich vom Architekten 
das Bekenntnis zu Bauformen, 
die sich nahtlos mit der Altsub- 
stanz verbinden. 

Nach gewissenhaften Überlegun- 
gen und nach Konsultation des 
Landeskonservators von Rhein- 
land-Pfalz, Prof. Werner Born- 
heim, gen. Schilling, sowie des 
Kustoden von Schloß Bürresheim, 
Karl von Werner, entschloß sich 
die Bauherrschaft, auf starke 
Eingriffe in die Bausubstanz zu 
verzichten. 

Der Charakter der Ruine, der 
hauptsächlich durch das Zinnen- 
motiv der halbhohen Fenster- 
pfeiler des dritten Geschosses her- 
vorgerufen wird, sollte möglichst 
erhalten bleiben, obgleich man 
die beiden unteren Geschosse 
wieder aufbauen wollte. Das be- 
deutete, daß auf Steildächer über 
Hauptbau und Bergfried ver- 
zichtet wurde. Der Mangel an 
Anhaltspunkten für eine Rekon- 
struktion legte diese Haltung 
nahe (Abb. ı). 

Die Räume des Erdgeschosses 
bleiben in ihrem Zuschnitt erhal- 
ten, weil man die dicken Mauern 
nicht ändern wollte. Die heute 
erforderlichen Installationsräume 
— außer der neuen Küche — 
wurden in den Keller verlegt, wo 
durch umfangreiche Grabungen 
neue Räume zu den wenigen al- 
ten Kellern hinzugewonnen wur- 
den, so daß man im Erdgeschoß 


1 Auf der vorhergehenden Seite: 
Blick von Westen über den Halsgraben 
auf Bergfried und Palas 

2 Das Bibliothekszimmer. 
Rechts die Türen eines Sakristeischrankes 


der florentinischen Frührenaissance 


1 On the foregoing page: 
View looking east across moat at keep and hall 
2 Library. The doors of an Early Florentine 


Renaissance vestry cupboard are visible on right 
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also keinen der alten Räume in 
kleine Zellen aufzuteilen brauch- 
te. Man zog drei neue Betondek- 
ken in den Bau ein, der dadurch 
wieder festen Halt bekam. Wäh- 
rend die Raumfolge des Erdge- 
schosses ohne große Eingriffe in 
die Substanz auch heute ihren 
Zwecken dient, wurde das Ober- 
geschoß neu aufgeteilt. Von der 
Fassadengliederung ausgehend, 
teilte man es in die erforderliche 
Anzahl von Gästeräumen und 
die Wohnung des Ökonomen auf, 
so daß an der Außenseite gut zu- 
geschnittene Zimmer entstanden, 
während man die Sanitärräume 
möglichst in der Innenzone un- 
terbrachte. 

Das schwierigste Problem des 
technischen Ausbaues der Burg 
war es, die Errungenschaften des 
20. Jahrhunderts dem alten Bau- 
werk ohne Bruch ein- und unter- 
zuordnen. 

Treppenhalle, Gesellschaftsräume 
und Appartements wurden in er- 
lesenem Geschmack, hauptsäch- 
lich durch Antiquitäten, neu aus- 


gestattet. Gemälde, Stiche und 
Lithographien, die sich auf Land- 
schaft und Geschichte der Eifel 
und des Mittelrheines beziehen, 
schmücken die Wände. 

So konnte für das an der Ostseite 
des Palas gelegene Bibliotheks- 
zimmer (Abb.2) ein Sakristei- 
schrank der florentinischen Früh- 
werden, 


renaissance erworben 


während an der benachbarten 
Wand die Kopie des Bildnisses 
eines Besitzers der Burg aus dem 
18. Jahrhundert hängt. Die Trep- 
penhalle (Abb. 3) wird durch die 
mit Basaltlava belegte und von 
einem handseschmiedeten Stab- 
geländer begleitete neue Haupt- 
treppe bestimmt. In einer Fach- 
werkwand des Obergeschosses 
liegen die Türen zu den Gäste- 
appartements. Die im Nordwest- 
flügel des Palas ebenerdig lie- 
gende alte Küche (Abb. 4) dient 
heute als großer Eßsaal. Der von 
Südwesten einspringende Berg- 
fried enthält in dieser Höhe ein 
heute als Trinkkeller genutztes 
Speisegewölbe. Der Boden besteht 





3 Austritt der neuen 
Haupttreppe im Obergeschoß des Palas 
4 Die heute als Eßsaal dienende alte Küche. 
Links die Tür in das Speisegewölbe des Bergfriedes 


3 Landing of new main staircase at upper hall storey 
4 The old kitchen now serving as a dining-hall. 
The door to the 
dining-vault in the keep is to the left 
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aus unglasierten burgundischen 
Tonfliesen aus dem ı7. Jahrhun- 
dert. An der Südostecke des Palas 
liegt das sogenannte Gelbe Zim- 
mer (Abb. 5), das durch eine aus 
der Eifel stammende hölzerne 
Sockelvertäfelung des ı8. Jahr- 
hunderts, einen gleichzeitigen 
französischen Marmorkamin und 
einen Gemäldezyklus idealisier- 
ter Rheinlandschaften vom Ende 
dieses Jahrhunderts bestimmt 
wird. Der an der Ostseite des 
Palas an alter Stelle neu einge- 
richtete Rittersaal (Abb. 6), des- 
sen drei Fenster eine herrliche 
Aussicht auf das Elztal bieten, 
wird durch eine eichene Balken- 
decke abgeschlossen. Der Fuß- 
boden wurde nach einem Vorbild 
des ı7. Jahrhunderts im nahen, 
unzerstört gebliebenen Schloß 
Bürresheim im Schachbrett aus 
Tuff und Basaltlava verlegt. Der 
gotische Basaltlavakamin stammt 
aus der näheren Umgebung. 

Vor der südlichen Querfront des 
bisher besprochenen Palas liegt 
parallel zum Felssporn des Burg- 
berges die Niederburg, deren 


langgestreckte Schildmauer stark 
abgängig war. Sie wurde in ihrer 
Substanz gerettet, soweit wienötig 
ergänzt und mit einer soliden 
Krone aus Basaltlavaplatten ver- 
sehen, wie es auch mit den übri- 
gen zahlreichen Mauern der Burg- 
anlage geschah. Dagegen erhiel- 
ten die beiden ungleich großen 
Rundtürme, die im Südwesten 
der Niederburg stehen, steile 
Kegelhelme in Schieferdeckung 
(Abb. 7). 

Westlich des wieder freigelegten 
Halsgrabens wurde im Winkel 
zweier erhaltener Mauern eine 
unauffällige, _schiefergedeckte 
Vorburg neu errichtet, in der 
außer den Zeichenräumen des 
Architekturbüros Garagen und 
technische Räume untergebracht 
sind. 

Durch Wiedererrichtung der vie- 
len Futtermauern wurde die Um- 
gebung der Burg um einige ebene 
Flächen — so auch das alte Kräu- 
tergärtlein — bereichert, die das 
Wasser festhalten, so daß ein 
reicheres Vegetationsbild entste- 
hen konnte. 


5 Gelbes Zimmer mit Kamin und Boiserien 
des 18. Jahrhunderts 
6 Rittersaal mit Eichenbalkendecke, gotischem Kamin 
und Fußboden aus Tuff- und Basaltlavaplatten 


5 The Yellow Room with fireplace and ı8th-century boiseries 
6 The main hall with its raftered oak ceiling, the Gothic 
fireplace, and the tuff and basaltic-lava flagging 





Burg Pyrmont 


7 Auf der folgenden 


Seite: 


Blick vom Bergfried 
nach Südwesten. 
Links oben die 
Schildmauer der Nie- 
derburg. Rechts oben 
der wieder freigelegte 
Halsgraben, dahinter 
ein Teil der Vorburg, 
unten eine im Süd- 
westwinkel des Palas 
geschützt liegende 
Sitzterrasse 


On the following 
page: 

View looking from 
keep toward the 
southwest. Upper left- 
hand corner: The 
curtain wall; upper 
right-hand corner: 
The re-opened moat, 
with part of the gate- 
house behind it and, 
below, a terrace 
situated in the south- 
west angle formed by 
the hall and well 
protected from the 
inclemencies of the 
weather 
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Fachausdrücke über Architektur kann man 
natürlich in jedem größeren Lexikon oder 
Kunstwörterbuch nachschlagen. Ist man 
aber mehr oder weniger fremd auf diesem 
speziellen Gebiet, so bereitet der Umgang 
mit Fachwörtern und Begriffen oftmals er- 
hebliche Schwierigkeiten. Viel verständ- 
licher wird die Sache aber, wenn der Text 
mit einer oder gar mehreren Illustrationen 
versehen wird. Dieses Buch will nun eine 
Auswahl der gebräuchlichsten Fachaus- 
drücke — hundert an der Zahl — in einem 
kurzen, allgemeinverständlichen Text er- 
klären und dazu jeweils in mindestens drei 
Bildbeispielen aufzeigen, was man unter 
dem entsprechenden Detail an einem Bau- 
werk zu verstehen hat. Der Benützer dieses 
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Thiemig 


Architekturlexikons wird an Hand dieser 
hundert Beispiele an die unvermeidbaren 
und immer wiederkehrenden Bezeichnun- 
gen herangeführt und auf verständliche 
Weise damit vertraut gemacht. — Zudem 
geben die mehr als 300 Abbildungen auch 
einen repräsentativen Überblick über die 
europäische Baukunst in ihrer ganzen 
Vielfalt. 


264 Seiten mit 315 Fotos, 112 Skizzen und 
Zeichnungen und einem Stichwort- 
verzeichnis. Querformat 23,5x 16 cm; 
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Roulette 
für die 
Reichsten 


LONDON. Noblesse oblige. Schon 
der Katalog war nicht schlicht bro- 
schiert, sondern festlich in rotes 
Leinen mit Goldprägung gebunden 
und enthielt neben den Beschrei- 
bungen in französischer und eng- 
lischer Sprache eine verschwende- 
rische Fülle prachtvoll gedruckter 
Farbtafeln, auf denen ebenfalls 
glänzendes Gold und reiches Rot 
vorherrschten, so daß die vermisch- 
ten Kunstgegenstände, Schmuck- 
stücke, Schatullen, Vasen, Möbel, 
Tapisserien, Spazierstöcke und De- 
gen aus den Häusern der Barone 
de Red& und Guy de Rothschild — 
dem Pariser Hötel Lambert und 
dem Chäteau von Ferrieres — auf 
dem Papier womöglich noch kost- 
barer wirkten als in dem weiten 
Prunksaal des »Sporting d’Hiver« 
an der Place du Casino in Monte 
Carlo. Dort versammelten sich Ende 
Mai die Reichsten dieser Welt in 
Abendtoilette mit  glitzerndem 
Schmuck zu einer für Geschäfte 
ungewöhnlichen Galastunde, an 
einem Sonntagabend um zehn. 
Schon vorherhatte sich das Monar- 
chenpaar Rainier und Grace höchst- 
selbst gezeigt. Von dem Herrscher 
des kleinsten Fürstentums der Welt 
soll der Vorschlag an die größte 
Kunsthandelsfirma der Welt ausge- 
gangen sein, in Monaco, wo sich 
seit 1856 das Roulette dreht, nun 
als anscheinend nicht so überflüs- 
sige neue Geldquelle auch jenes 
andere Gesellschaftsspiel einzu- 
führen, das ebensoviel schwindel- 
erregenden Glanz verspricht und 
fast so sehr vom unberechenbaren 
Glück abhängt: Auktionen. 

Wenn jemand ein System für die- 
ses Spiel entwickelt hat, dann das 
Londoner Haus Sotheby. Mit Ver- 
gnügen sicherte es sich die Rolle, 
nach der sich die Pariser Konkur- 
renz alle zehn Finger lecken moch- 
te, und setzte mit wohlberechnetem 
Theatereffekt die erste dieser 
Reichtumsorgien in Szene, die von 
nun an zweimal jährlich noch mehr 
Millionäre und Millionen als bisher 
nach Monaco locken sollen. Mit 
Flair und Erfahrung war schon die 


























Art des Auktionsgutes gewählt, das, 
bei aller Gediegenheit, weniger An- 
sprüche an den Kunsiverstand als 
an den Geldbeutel stellte und 
obendrein von der Aura der aristo- 
kratischen Provenienz verklärt war. 
Dem standen allerdings zwei er- 
hebliche Nachteile gegenüber: Der 
eine ist, daß in Monaco außer dem 
Verkäufer auch der Käufer 10 Pro- 
zent Kommission zahlen muß; der 
andere, daß der französische Staat 
die Ausfuhr der kostbarsten Stücke 
aus dem gemeinsamen Zollgebiet 
von vornherein untersagt und damit 
den Kreis der Kaufkandidaten emp- 
findlich beschränkt hatte. Trotzdem 
fand der Sotheby-Chefcroupier Pe- 
ter Wilson gemeinsam mit seinem 
einheimischen Kollegen J.J. Mar- 
quet gleich am ersten Abend für 
jedes Stück einen Abnehmer, und 
die Preiserwartungen, geschickter- 
weise nicht allzu hoch angesetzt, 
wurden oft weit übertroffen. 

Wie als Reverenz vor dem mone- 
gassischen Genius loci eröffnete 
den zweiten Auktionstag ein Rou- 
lette aus Elfenbein und Ebenholz 
mit Messingbeschlägen, eine deut- 
sche Arbeit aus dem 17. Jh., die auf 
15000 bis 25000 F geschätzt war, 
aber für 56000 F an einen Brüs- 
seler Händler fiel. Kurz darauf ge- 
wann ein süddeutsches Elfenbein- 
schachspiel aus dem 18.Jh., bei 
dem Türken die eine Partei und 
Europäer die andere stellen, mit 
19000 F (von einem ungenann- 
ten Käufer) ebenfalls fast doppelt 
soviel wie erwartet. Ein anderes 
Stück deutscher Herkunft, das am 
ersten Abend mit 640000 F (von 
einem ungenannten Käufer) seinen 
Schätzpreis mehr als verdoppelt 
hatte, war ein spätgotischer Deckel- 
pokal vom Anfang des 16. Jh. mit 
kugelrundem vergoldetem Becken 
auf einem höchst komplizierten 
Stiel in Form eines rankenreichen 
Weinstockes mit allerlei klettern- 
dem Getier, der auf eine Dürer- 


Ein Nürnberger Deckelpokal aus 
dem frühen 16. Jh., 47 cm hoch, 
dessen Weinrankenfuß auf eine 
Zeichnung von Dürer zurückgeht, 
wurde in der ersten Sotheby- 
Auktion in Monte Carlo 

für 640 000 F (375 000 DM) 
versteigert 





Zeichnung zurückgeht und dem 
Nürnberger Ludwig Krug zuge- 
schrieben wird. Für 70000 F er- 
warb Yves Saint Laurent einen teil- 
vergoldeten Silberkrug nebst gro- 
Ber Schale mit abenteuerlichen 
manieristischen Dekorationen und 
dem Wappen des Erzherzogs Karl 
Ferdinand von Österreich aus der 
Augsburger Werkstatt von David 
Beszmann (Mitte des 17.Jh.). 
Schnupftabaksdosen kamen auf 
Preise bis zu 260000 F. Aber das 
waren keineswegs die einzigen 
Gold- und Silbergeräte aus alten 
Fürstenhäusern, die neuen Geld- 
fürsten erstaunliche Summen wert 
waren. 

Ein Perser, Habib Sabet, zahlte den 
höchsten Preis der ganzen Auk- 
tionsserie in Monte Carlo für ein 
anatomisch genau ausgearbeitetes 
Bronzepferd von etwa 1600 aus der 
florentinischen Werkstatt des Gio- 
vanni da Bologna und seines Ge- 
hilfen Antonio Susini, das auf 
400000 bis 700000 F geschätzt 
worden war, aber mit 1,5 Mill. F 
zur weitaus teuersten Bronzefigur 
der Renaissance wurde. Ein ande- 
res Glanzstück, das zwar dem Aus- 
fuhrverbot unterlag und trotzdem 
mit 740 000 F die Preiserwartung er- 
füllte, war ein prachtvoller klassizi- 
stischer Mahagoni-Klappschreib- 
tisch mit allerlei mechanischen 
Raffinessen, ein Meisterwerk von 
David Roentgen aus Neuwied vom 
Ende des 18. Jh. und möglicher- 
weise der Schreibtisch, an dem 
Napoleon 1803, als er Geld für sei- 
ne Kriegführung brauchte, den Ver- 
trag über den Verkauf von Louisia- 
na an die Vereinigten Staaten un- 
terzeichnet hat. 

In Zürich hatte Sotheby kurz vor- 
her eine Auktion von Arbeiten des 
Jugendstils und der Art Deco ab- 
gehalten, in deren Mittelpunkt eine 
Anzahl phantasievoller Möbel von 
Bugatti stand, darunter ein Schrank 
für 9500 Schweizer Franken. Christie 


Ein mechanischer Schreibtisch von 
David Roentgen, an dem Napoleon 
möglicherweise den Vertrag 

über den Verkauf von Louisiana 
unterzeichnet hat, fiel in der 
Sotheby-Auktion in Monte Carlo 
für 740.000 F (435000 DM) 

einem ungenannten Käufer zu 


Bronzene Pfer- 
defigur (92 cm 
hoch) aus der 
florentinischen 
Werkstatt von 
Giovanni da 
Bologna und 
Antonio Susini, 
die ein persi- 
scher Sammler 
mit dem Gebot 
von 1,5 Mill. F 
(880 000 DM) 
zum teuersten 
Stück der 
Sotheby- 
Auktion in 
Monte Carlo 
und zugleich 
zur bisher 
teuersten 
Bronzefigur 
der Renais- 
sance machte 
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hatte Anfang Mai eine Genfer Auk- 
tionswoche mit einer Schmuckauk- 
tion abgeschlossen und dabei als 
höchsten Preis eine runde Million 
Schweizer Franken für ein Collier 
aus Brillanten und Smaragden be- 
kommen. Die Londoner Stamm- 
häuser hatten keine Fische solchen 
Gewichts im Mai-Programm, wäh- 
rend beide ihre großen Netze durch 
ausländische Gewässer zogen. 

Immerhin verkaufte Christie zu 
Hause einen mächtigen Mahagoni- 
Bücherschrank des großen Thomas 
Chippendale aus dem Jahre 1764 
für beachtliche £23 100, und Sotheby 
bekam £6200 für einen streng geo- 
metrischen Schrank von E.W. God- 
win aus der Zeit um 1870 und 
£12000 für einen besonders schö- 
nen Herez-Seidenteppich mit far- 
benprächtigem Blumenmuster, wo- 
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bei es wieder das Interesse orien- 
talischer Käufer war, das die Preise 
in die Höhe trieb. 

Eine Wedgwood-Kopie der antiken 
Portland-Vvase vom Ende des 
18. Jh., die merkwürdigerweise zu- 
sammen mit einer Locke von 
George Washington angeboten 
wurde, brachte bei Sotheby £18 000 
— denselben Preis wie eine andere 
Kopie der gleichen Vase im ver- 
gangenen Oktober. Die Keramik 
lieferte auch zwei neue Beispiele 
dafür, daß der Auktionshammer 
ebenso unverhofftes Glück bringen 
kann wie das Roulette: Ein mit 
einem Stilleben bemalter viktoriani- 
scher Topfdeckel aus Staffordshire, 
den jemand wenige Wochen zuvor 
auf dem Londoner Flohmarkt in der 
Portobello Road — jener Fund- 
grube für Touristen — für £7 er- 










































































Links unten: Mahagoni-Bücherschrank von Thomas 
Chippendale (1764), bei Christie für £23 100 (125 000 DM) 
versteigert 


Unten: Fledermaus, Miniaturschnitzerei neueren Datums von 
Shoko, die in einer Sotheby-Auktion japanischer Netsuke- 
Arbeiten mit £5500 (30 000 DM) bezahlt wurde 


Ganz unten: Eine frühe weiß-blaue Ming-Schale (Durch- 
messer 38 cm) überraschte mit dem Preis von £17 850 

(etwa 97000 DM) das Auktionshaus Christie und noch mehr den 
glücklichen Besitzer, in dessen Hause sie bisher als Pudding- 
schüssel bei Kindergeburtstagen verwendet worden war 



































































































































































































































































































































































































































































































































































































































»Araber mit Falken« 
von Alberto Pasini 
(1867), bei Christie 
für £4200 

(22800 DM) 
verkauft 


Eine Amati-Violine 
von 1682, für die 
bei Sotheby ein 
Londoner Kunst- 
händler £26 000 
(140 000 DM) gab, 
erreichte damit 
den bisher höch- 
sten Auktionspreis 
für ein Amati- 
Instrument 


standen hatte, war inzwischen als 
seltenes Exemplar erkannt worden, 
für das bei Phillips £400 bezahlt 
wurden. Eine noch erfreulichere 
Überraschung erlebte der Besitzer 
einer Schale, auf der bei Kinderge- 
burtstagen der Pudding angeboten 
worden war, bis ein Vertreter der 
Firma Christie ins Haus kam, um 
einige Möbel zu schätzen, und eine 
tadellos erhaltene frühe Ming- 
Schale mit blauen Blumen und 
Ranken bemerkte, die auf £8000 bis 
12 000 geschätzt wurde, aber in der 
Auktion auf £17 850 (von Eskenazi) 
kam. Insgesamt haben die Porzel- 
lanpreise ihre Rekordhöhe noch 
nicht wieder erreicht, aber sie 
scheinen auf dem besten Wege 
dazu. 

Die Preise japanischer Netsuke- 
Schnitzereien bei Sotheby waren 


















ungleich. Ein schönes klassisches 
Stück, das auf etwa £10000 ge- 
schätzt worden war, mußte weit 
unter dieser Ziffer unverkauft zu- 
rückgehen. Sehr begehrt waren 
aber gerade neuere Arbeiten, so 
eine geschnitzte Fledermaus von 
dem erst vor zwei Jahren gestorbe- 
nen Shoko, die mit £5500 den zwei- 
fachenSchätzpreiserreichte.Ähnlich 
wechselhaft waren die Gefechte mit 


Ein Blatt von Paolo Veronese mit 
Entwürfen zu seinen vier 
»Allegorien der Liebe«, das 
unlängst in einer kalifornischen 
Privatsammlung entdeckt worden 
war, ging in einer Sotheby-Parke- 
Bernet-Auktion in Los Angeles 
für $57 500 (135000 DM) an ein 
amerikanisches Museum 
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japanischen Waffen, bei denen wie- 
der etliche Wettkämpfer aus Japan 
auftraten; aber ein Araber, Abdel 
Salam, war es, der bei Sotheby für 
£2600 — den höchsten Kampfpreis 
— ein »tsuba« (Degenstichblatt) der 
Ischiguro-Schule mit reichen Ver- 
zierungen aus Silber und Gold da- 
vontrug, für das der frühere Besit- 
zer 1958 nur £16,10 bezahlt hatte. 
Auch Christie bekam für einige ja- 
panische Degen weit über £1000, 
konnte jedoch mehrere besonders 
imposante japanische Rüstungen 
einfach nicht absetzen — anschei- 
nend weil zwei Firmen aus Tokio, 
deren gekreuzte Klingen bisher die 
Preise emporduelliert hatten, sich 
neuerdings zusammengetan haben. 
Interessenten aus Nahost hatten 
auch bei Sotheby Parke Bernet in 
New York starken Einfluß auf die 
Preise; aber ein amerikanischer 
Händler bot den unerhörten Preis 
von einer Viertelmillion Dollar für 
eine großartige persische Hand- 
schrift von 1599: das berühmte Na- 
tionalepos »Schähnäma« (Königs- 
buch) des Ferdausi mit 44 ganzsei- 
tigen Miniaturen. 

New York war auch der Schauplatz 
einer Auktion neuerer Malerei, in 
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der Gauguins Tahiti-Gemälde »Hina 
Maruru« (1893), das vor zehn Jah- 
ren für $275 000 versteigert worden 
war, von dem Kunsthändler Catano 
aus Florenz (im Auftrage eines 
Schweizers) mit $950000 bezahlt 
wurde — so hoch wie noch kein 
anderes Bild des Künstlers. Für 
eine »Tänzerin« von Matisse gab 
es $230000 (unterhalb der Schät- 
zung), für ein Frauenporträt von Pi- 
casso $200 000. Bilder von Mazgritte, 
Tanguy und Francis Bacon blieben 
hinter den Preisforderungen zurück 
und daher unverkauft. Die wach- 
sende Beliebtheit des zeitgenössi- 
schen Fotorealismus bestätigte 
sich u.a. an dem Gemälde »Bus 
Reflections« von Richard Estes 
(1972), das mit $55000 (der Schät- 
zung entsprechend) noch etwas 
höher kam als ein anderes Bild von 
ihm vor einem halben Jahr in Lon- 
don. 

In Los Angeles schlug Sotheby 
einem amerikanischen Museum für 
$57500 eine Federskizze zu Vero- 
neses vier »Allegorien der Liebe« 
(Londoner Nationalgalerie) zu, die 
in einer kalifornischen Sammlung 
aufgetaucht war. Sotheby-Bilder- 
auktionen in Florenz brachten etwas 


gemischte Preise. Ein »Kinder- 
mord« von Pieter Breughel d.J. 
kam auf 24 Mill. Lire (rund 
90000 DM), und zwei Köpfe von 
Tiepolo wurden nach der Auktion 
für 20 Mill. Lire (rund 75000 DM) 
verkauft. Die Londoner Bilderauk- 
tionen im Mai blieben hinter denen 
der ausländischen Niederlassungen 
in der Qualität der angebotenen 
Güter und wohl auch in der Dyna- 
mik der gebotenen Preise zurück. 
Bei Christie zeigte sich aber, daß 
Landschafts- und Genrebilder des 
19. Jh. sich wieder munterer ver- 
kaufen und auch Interessenten aus 
den europäischen und den arabi- 
schen Ländern finden. So kamen 
die »Araber mit Falken« des Italie- 
ners Alberto Pasini (1867) auf 
£4200. 

Beide große Firmen versteigerten 
am gleichen Tage Musikinstrumente 
und bekamen für viele davon mehr 
als erwartet. Sotheby mußte zwar 
eine späte Stradivari (1737) unver- 
kauft zurücknehmen, weil der gebo- 
tene Preis von £36000 zu gering 
war, bekam aber £26000 für eine 
Amati-Violine von 1682 — das bis- 
her teuerste Instrument des Cre- 
moneser Meisters. 





Bei Christie folgte auf eine Auktion 
von Schiffs- und Eisenbahnmodel- 
len, die ja einen festen Platz im 
Programm haben, ein ungewöhn- 
liches Stelldichein von bemalten 
Holzfiguren, die heute noch mehr 
als die alten Dampfmaschinen vom 
Rauch und Hauch der Nostalgie 
umweht sind, weil sie an jene gute 
alte Zeit erinnern, als Tabak noch 
Gesundheit und den Duft der wei- 
ten Welt verhieß. Für dieses heilige 
Kraut warben von etwa 1620 an, 
ehe es Anzeigen und Fernsehspots 
gab, vor den Türen englischer Ta- 
bakhändler hölzerne Statuen der 
romantischen Indianerprinzessin 
Pocahontas, die der Engländer 
John Rolfe als seine Frau heimge- 
bracht hatte. An ihre Stelle traten 
später andere exotische Gestal- 
ten: Mohren, Türken, Seeleute, be- 
rockte Hochland-Schotten, mitunter 
überlebensgroß ausgeführt. Charles 
G. Shaw in New York hatte ein gan- 
zes Tabakskollegium von 52 sol- 
cher Figuren — durchweg nicht viel 
größer als Puppen — zusammen- 
gebracht, die nun nach dem Tode 
des Sammlers für insgesamt 
£14 168 in alle Winde zerstreut wur- 
den. Manche waren billig zu haben, 
denn als Interessenten war begreif- 
licherweise in erster Linie der be- 
grenzte Kreis der Tabakfirmen auf 
dem Plane, besonders deutsche, 
die ihre Produkte so gern mit dem 
Nimbus englischer Tabakkenner- 
schaft umgeben. So gab Villacher 
als höchsten Preis, der die Schät- 
zung weit überstieg, £1312.50 für 
ein puttoartig rundliches Mohren- 
knabenpaar mit Kopfputz und Len- 
denschurz aus Tabakblättern von 
etwa 1710, und Doren holte sich für 
£588 einen bärtigen Schotten von 
etwa 1780 mit einer Prise Schnupf- 
tabak auf der Hand. Im Grunde 
nicht sehr viel Geld für diese sel- 
tenen Museumsstücke, die keine 
großen Kunstwerke sein mögen, 
aber liebenswürdige Zeuaen der 
Kulturgeschichte des Rauchers und 
der Werbung. Peter Fischer 


Kleines Tabakskollegium von 
Holzfiguren aus dem 18. Jh., 

die vor englischen Tabakläden für 
das Rauchen warben. Christie ver- 
kaufte eine ganze Sammlung 
davon für durchschnittlich 
£200—300 das Stück 





Dieses Bildnis eines Mannes mit Ring von Filippino Lippi, das um 1480 
entstand, ist das älteste Werk der Beispiele italienischer Malerei, die in der 
diesjährigen Sommerausstellung bei Agnew den Schwerpunkt bilden 


Meisterglanz 
in der 
Bond Street 


LONDON. Die traditionsreiche Lon- 
doner Kunsthandlung Thos. Agnew 
and Son in der Bond Street bietet 
in ihrer repräsentativen Frühsom- 





LUDWIG BRETSCHNEIDER 


Kunst aus 
Afrika 


Asien 


8 München 80 : Possartstraße 6/1 - Telefon 47 47 92 


merausstellung von Meistergemäl- 
den (bis 4. Juli) womöglich noch 
mehr Glanz und Gewicht als im vo- 
rigen Jahr. Den Schwerpunkt bildet 
diesmal die italienische Malerei 
mit rund einem Drittel der gezeig- 
ten 58 Werke, deren Geschichte und 
Bedeutung der vorzügliche Katalog 
mit der hausüblichen Akribie dar- 
stellt. Das älteste ist das Bildnis 





Giandomenico Tiepolos Porträt eines Mädchens mit Mandoline wurde 
als Beispiel eines Meisterwerkes der italienischen Malerei des 


18. Jh. ausgewählt 


eines Mannes mit Ring von Filip- 
pino Lippi (um 1480), gefolgt von 
einer »Krönung der Madonna« aus 
der Reifezeit des Lorenzo di Credi. 
Aus dem 18. Jh. ist Giandomenico 
Tiepolo mit dem schmelzend-char- 
manten Porträt eines Mädchens mit 
Mandoline vertreten, Francesco 
Guardi mit zwei venezianischen An- 
sichten von düsterer Grandezza. 





Südsee 





ANTIKE WERTPAPIERE, BÜCHER, BILDER, DEKO, WAFFEN usw. 
Fotoangebote anfordern bei: 
MILENABITTNER, Antiquariat 3300 Braunschweig, AlteFrankfurterStr.183 





Die stärkste Aufmerksamkeit aber 
erregt eine mächtige Leinwand mit 
einer dramatisch bewegten Mord- 
szene: »Das Gastmahl des Absa- 
lom« von dem Caravaggio-Nachfol- 
ger Mattia Preti (auch bekannt als 
der »Cavalier Calabrese«), wahr- 
scheinlich bald nach 1661 entstan- 
den, wie der Katalog meint, der je- 
doch die Herkunft dieses »wieder- 











KUNSTHÄNDLER! Bekannter Künstler sucht Kontakt mit einem gut eingeführ- 
ten Kunsthändler zum Verkauf und späterer Übernahme von Serien-Plastiken. 
Bitte schreiben Sie 
unter E 2443 an Heinr. Eisler Werbung, 2000 Hamburg 1, Sonninstr. 28. 
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Stärkste Aufmerksamkeit erregt 

in der Sommerausstellung der 
Londoner Kunsthandlung Agnew 
dieses wiederentdeckte Gemälde 
von Mattia Preti, der auch als 
»Cavalier Calabrese« bekannt ist; 
es schildert die dramatisch bewegte 
Mordszene »Das Gastmahl des 
Absalom« (rechts Absalom, der 
das Zeichen zur Ermordung seines 
Bruders Amnon wegen seines 
Inzests mit Talar gibt) 


entdeckten Meisterwerkes« als Ge- 
schäftsgeheimnis bewahrt. 

Aus dem 17. Jh. stammen auch die 
wichtigsten der übrigen Werke, so 
das ungewöhnlich asketische Ru- 
bens-Porträt des Augustiners Henri 
Lancelot, eine besonders blut- 
rünstige »Schlacht der Lapithen 
und Zentauren« von Jacob Jor- 
daens und ein winziges »Urteil des 
Paris« von dem niederländischen 
Manieristen Joachim Anthonisz. 
Wtewael, auf Kupfer gemalt wie die 
Bilder seines Zeitgenossen ElIs- 
heimer. Mit Stolz kann Agnew 
gleich zwei Poussins aus engli- 














































































































































































































schem Besitz zeigen: eine große 
»Heilige Familie« und ein Fragment 
mit zwei Köpfen aus einer »Anbe- 
tung des Goldenen Kalbes«, die 
1647 während des Masaniello-Auf- 
standes in Neapel beschädigt wor- 
den ist. 

England ist u.a. durch Richard 
Wilson, John Constable, Joseph 
Wright of Derby und Sir Thomas 
Lawrence (Porträt der Duchesse de 
Berry) vertreten — merkwürdiger- 
weise jedoch durch kein Werk des 
Jahresjubilars Turner, der in der 
Geschichte des Hauses Agnew eine 
besondere Rolle spielt. P-F. 


Nachbericht 

zur 
Sommerauktion 
bei 

Carola van Ham 


KÖLN. Bei vollbesetztem Haus ver- 
lief die 64. Auktion (11.—13. Juni) 


GROSSFLACHENGEMALDE 


in beliebiger Größe, Motiv nach Wunsch 


POHLS 7 Stuttgart 1 


Danneckerstraße 7 























im Kunsthaus am Museum in Köln 
den besten Erwartungen gemäß. 
Zeichen einer sogenannten »Som- 
merflaute« machten sich keines- 
wegs bemerkbar. 

Gleich zu Beginn wurden die Bie- 
dermeiermöbel gut abgesetzt. So 
stieg eine Sitzgarnitur von ihrem 
Schätzwert von 500DM auf einen 
Zuschlag von 1200 DM, ein Maha- 
goni-Sofa erzielte 1400 DM (Schätz- 
preis 1000 DM), eine Kirschbaum- 
Kommode 1200 DM (Limit 1000 DM), 
ein Satz von vier Stühlen 1300 DM 
(Limit 1000 DM). 

Bei den englischen Möbeln erreich- 
ten z.B. ein Speisetisch um 1810 
den Preis von 6000 DM (Limit 4000 
DM), ein Satz von acht Hepple- 
white-Stühlen 12000 DM (Limit 
10000 DM), ein Mahagoni-Schreib- 
tisch 3000 DM (Limit 2500 DM). Un- 
ter den polierten Möbeln brachte 
eine rheinische Hängevitrine den 
Zuschlag bei 3000 DM (Limit 1200 
DM), ein süddeutscher, intarsierter 
Schreibschrank erzielte 9000 DM 
(Limit 8000 DM), eine bergische 
Nußbaum-Standuhr 2800 DM (Limit 
800 DM). 

Nach vorzüglichem Absatz von Me- 
tallkunsthandwerkserzeugnissen, 
vornehmlich aus Zinn, Bronze und 
Silber, zeichneten sich zunächst bei 
der Porzellanversteigerung Höhe- 


punkte ab. Eine Meißener Deckel- 
dose um 1723 bis 1724 wechselte 
bei 5000 DM (Limit 1500 DM) den 
Besitzer, ein Meißener Potpourri 
mit Puttenpaar brachte 3500 DM 
(Limit 3000 DM), ein paar Wand- 
vasen aus Paris um 1780 2600 DM 
(Limit 2000 DM). 

Ganz ausgezeichnet war im weite- 
ren Verlauf die Nachfrage nach Ar- 
beiten des Jugendstils. Z.B. stieg 
eine Schale von E.Gall& auf den 
Zuschlag von 1500 DM (Limit 450 
DM), eine Vase des gleichen Mei- 
sters auf 900DM (Limit 650 DM), 
eine Schale mit Unterplatte auf 
1000 DM (Limit 500 DM), eine Lötz- 
Vase bewegte sich von ihrem Limit 
2000 DM auf den Endpreis von 
2400 DM, eine Vase von Schnek- 
kendorf/Darmstadt nach heftigstem 
Bietergefecht von ihrem Limit 300 
DM auf den Preis von 3500 DM. 
Ebenso gefragt waren Jugendstil- 
porzellane, Keramiken, besonders 
Kayserzinn. Eine Gruppe »Nereide 
und Triton« aus Kopenhagen er- 
hielt ihren Zuschlag bei 2500 DM 
(Limit 2500 DM), ein weiblicher 
Kopf der Wiener Werkstätten er- 
reichte 4500 DM (Limit 300 DM), ein 
Kaffee-Tee-Service aus Kayserzinn 
2000 DM (Limit 1000 DM), eine Bon- 
bonniere aus Kayserzinn 1000 DM 
(Limit 300 DM). 

Die teils sehr interessanten Gemäl- 
de alter und neuerer Meister konn- 
ten zügig abgegeben werden. Sie 
überstiegen teilweise erheblich die 
Schätzwerte. »Das Festmahl« von 
Jos. Bray erzielte seinen Zuschlag 
bei 10000DM (Limit 12000 DM), 
»Vor dem Stadttor« von J. Lingel- 
bach erreichte 16000 DM (Limit 
12000 DM), »Am Strand von Sche- 
veningen« von A. Achenbach 14000 
DM (Limit 14000 DM), »Der Klo- 
sterbibliothekar« von E. Grützner 
20000 DM (Limit 20 000 DM), »Vor- 
frühling am Niederrhein« von 
J.Jungblut 6500 DM (Limit 4000 DM), 
»Der Hochzeitszug« von O. Moder- 
sohn 12000 DM (Limit 12000 DM), 
»Die Abendsonne« von O. Moder- 
sohn 17000DM (Limit 6000 DM), 
»Das große Los« und »Der Lotter- 
jude« von P. Schwingen zusammen 
33000 DM (Limit 36000 DM), »Die 
Entenjagd« von J. Wengelein 14 000 
DM (Limit 4000 DM), »Zwei Mäd- 
chen im Laubwald« von C. Spitz- 
weg 18000 DM (Limit 15000 DM). 
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Bücher 


Ein Band über Kunst und Kultur 
der Etrusker, der durch seine reiche 
Ausstattung und sachliche Bericht- 
erstattung besticht, kam durch die 
Zusammenarbeit von Spezialisten 
auf dem Gebiet der etruskischen 
Archäologie zustande. Sie haben 
keine zusammenfassende Kunst- 
geschichte, sondern eine besonde- 
re Art von Reiseführer geschaffen. 
Eine umfassende Einführung gibt 
eine Übersicht über Ursprünge, Ge- 
schichte, Religion, Sprache und 
Kunst der Etrusker, wobei die 
neuesten Forschungsergebnisse 
berücksichtigt werden. Es folgen in 
Gestalt einer Reiseroute 33 Orts- 
beschreibungen des nördlichen und 
17 des südlichen Etrurien, durch 
die der Leser im Verein mit vielen 
farbigen, oft erstaunlich schönen 
Abbildungen und instruktiven Kar- 
ten eine gute Gesamtschau über 
das Hauptverbreitungsgebiet der 
Etrusker erhält. Zusätzlich werden 
die etruskischen Sammlungen von 
acht wichtigen Museen in Rom und 
Florenz behandelt. Ein Werk, das 
schon beim bloßen Blättern den 
Leser fesselt und dessen Texte 
ein breitgefächertes Wissen ver- 
mitteln. 


Francesca Boitani, Maria Cataldi, 
Marinella Pasquinucci: Die Städte 
der Etrusker. Einleitung von Mario 
Torelli, Vorwort von Bernard An- 
dreae. Verlag Herder. Freiburg, Ba- 
sel und Wien, 1974. 312 Seiten mit 
312 Farbabbildungen und 59 Kar- 
ten. Leinen. 88 DM. 


Mit dem unten zitierten Buch hat 
ein anerkannter Maler der Gene- 
ration aus den siebziger Jahren des 
19. Jahrhunderts eine noble, gründ- 
liche und warmherzige Würdigung 
gefunden: Oskar Moll, einstmals 
Mitglied der Acad&mie Matisse, 
Mitbegründer der »November- 
Gruppe Berlin« und bis 1932 Direk- 
tor der Kunstakademie in Breslau. 
Das CEuvre Molls, das während 
seiner fünfzigjährigen Künstlertä- 
tigkeit entstand und ursprünglich 
etwa 2000 Gemälde und Graphiken 
umfaßte, wurde infolge Verfemung 
durch das Dritte Reich und Kriegs- 
einwirkungen bis zu 60 % zerstört. 
Die Autoren des vorliegenden Bu- 
ches haben in jahrelanger Arbeit 
alle noch vorhandenen und zer- 
streuten Werke aufgespürt und in 
einem Werkkatalog zusammenge- 
faßt. Diesem vorangestellt ist eine 
Biographie, in der Entwicklung und 
Schaffen des Künstlers sowie seine 
enge Verbindung mit führenden 
Malern seiner Zeit aufgezeigt wer- 
den. Einen besonderen Reiz des 
Buches bilden die im Text einge- 
streuten und in einem Anhang ab- 
gedruckten Zitate seiner Künstler- 
freunde, woraus ein sehr lebendi- 
ges Bild vom Menschen und Maler 
Oskar Moll entsteht. Hierzu gehö- 
ren vor allem die Beiträge, die 
seine Frau Marg Moll unter dem Ti- 
tel »Unser gemeinsamer Weg« und 
»Erinnerungen an Matisse« beige- 
steuert hat. Ein reicher Abbildungs- 
teil vervollständigt diese vorbild- 
liche Künstlermonographie. 


Siegfried und Dorothea Salzmann: 
Oskar Moll. Leben und Werk. Ver- 
lag F. Bruckmann. München, 1975. 
190 Seiten mit 24 Farb- und 104 
Schwarzweißabbildungen. Leinen. 
38 DM. 





Anläßlich der bedeutenden Cra- 
nach-Ausstellung, die in Basel vom 
11. Juni bis 8. September 1974 statt- 
gefunden hat, entstand ein sorg- 
fältig vorbereiteter zweibändiger 
Katalog, von dem allerdings nur 
Band I während der Ausstellungs- 
dauer erscheinen konnte. Die bei- 
den Bände bilden eine Einheit und 
sind wissenschaftlich nur zusam- 
men auswertbar. Mit großer Bemü- 
hung um erschöpfende Zusam- 
menstellung des vorhandenen Ma- 
terials um Cranach und mit der 
Vorstellung wenig bekannter und 
sogar bisher verborgener Bildwer- 
ke des Meisters sowie unter Be- 
rücksichtigung von noch unpubli- 
zierten Forschungsergebnissen ge- 
ben die Kataloge ein teilweise 
neues und auf jeden Fall umfas- 
sendes Bild vom CEuvre des Mei- 
sters. Außer der Biographie und 
der Würdigung seines Schaffens 
vermitteln sie einen Überblick über 
seine Umwelt und den geistesge- 
schichtlichen Hintergrund seiner 
Zeit. Zahlreiche Abbildungen die- 
nen dem Text als notwendige Er- 
gänzung. 


Dieter Koepplin und Tilman Falk: 
Lucas Cranach. Gemälde, Zeich- 
nungen, Druckgraphik. Band I mit 
Beiträgen von K. Bühler-Oppen- 
heim, H. Börsch-Supan, W. Schade. 
Band Il unter Mitarbeit von Y. Boer- 
lin-Brodbeck, E.M. Krafft. Birkhäu- 
ser Verlag. Basel, Stuttgart, 1974 
und 1975. Band I mit 432 Seiten, 
25 Farbtafeln und 242 Schwarzweiß- 
abbildungen. Band Il erscheint im 
Herbst dieses Jahres. Broschur. 
Beide Bände 29 DM. 
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Vom Leben und Wirken deutscher 
Künstler im Italien des beginnen- 
den 19. Jahrhunderts ist im unten 
angeführten Band die Rede. Ein 
den meisten wenig bekanntes Rom 
wird hier lebendig, ein Rom, des- 
sen Schönheit und Anziehungs- 
kraft von den deutschen Künstlern 
der Romantik aufs neue entdeckt 
wurden, ein Rom, das eine von 
italienischer Landschaft, von italie- 
nischem Licht und von alter italie- 
nischer Kunst angeregte Kunstaus- 
übung entstehen ließ. Die Autorin 
des Buches zeichnet ein überaus 
lebendiges Bild vom Leben im da- 
maligen Italien, von den Arbeits- 
bedingungen und Möglichkeiten der 
deutschen Künstler in Rom, von 
ihren Mäzenen, ihren Freundschaf- 
ten und Festen. Mehrere Kapitel 
sind den Werken dieser Künstler 
gewidmet, ihren Landschaftsbildern 
und religiösen Kompositionen.Sorg- 
fältig reproduzierte und gut ausge- 
wählte Abbildungen, denen aus- 
führliche Erläuterungen in einem 
gesonderten Teil beigegeben sind, 
machen den Text auch für den 
Laien anschaulich und attraktiv. 


Hella Robels: Sehnsucht nach 
Italien. Bilder deutscher Romanti- 
ker. Hirmer Verlag. München, 1974. 
106 Seiten Text sowie 47 Farb- 
und 41 Schwarzweißtafeln. Leinen. 
68 DM. 
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Wer eine Fahrt in die Auvergne 
plant, sollte sich nach den hier vor- 
gestellten kleinen kunsthistorischen 
Führern orientieren, die im Verlag 
Zodiaque in der Reihe »La Carte 
du Ciel« erscheinen. Jedes Bänd- 
chen gibt zunächst sachliche Infor- 
mationen über die Geschichte des 
betreffenden Bauwerks — hier also 
über die Abteikirche von Issoire 
und über die Wallfahrtskirche Or- 
cival, beide aus dem 12. Jahrhun- 
dert. Eine detaillierte Beschreibung 
der Kirchengebäude und der darin 
enthaltenen Bildwerke schließt sich 
an. Ausgezeichnete Abbildungen 
geben einen guten Begriff von 
einer viel zuwenig bekannten, sehr 
eigenartigen und bedeutenden Ar- 
chitektur. 


Issoire. Band 3 der Reihe »La 
Carte du Ciel«. Orcival. Band 11 
derselben Reihe. Texte vom Atelier 
von Coeur-Meurtry. Verlag Weber. 
Gent, 1974. Je 32 Seiten Text und 
32 Abbildungstafeln. Broschur. Je 
4DM. 


Hermann Müller-Karpe 





Das vorliegende Werk behandelt 
zwei wesensverschiedene Abschnit- 
te der Menschheitsgeschichte, die 
eiszeitliche Altsteinzeit und die 
nacheiszeitliche Jungsteinzeit. Aus 
allen zur Verfügung stehenden 
Quellenunterlagen hat der Verfas- 
ser einen umfassenden, kritischen 
Überblick über die Kulturerschei- 
nungen dieser beiden über viele 
Jahrtausende reichenden Epochen 
zusammengestellt, hat dabei nicht 
nur über Kunst und Kultur berich- 
tet, sondern auch die sozialen Ver- 
hältnisse, Kult und Religionen, 
Wirtschaft und Siedlungswesen ein- 
begriffen. Er hat das Gesamtphä- 
nomen »Steinzeit« eingehend in 
Band I und II des Handbuches für 
Vorgeschichte dargestellt, und un- 
ter Weglassung rein theoretischer 
Kapitel in dem hier angeführten 
Band will er einem größeren Kreis 
eine Übersicht über wissenswerte 
Tatsachen vermitteln. Das Buch eig- 
net sich für alle, die sich bereits 
eine gewisse Kenntnis von den 
Kunst- und Kulturdenkmälern der 
Vorzeit erworben haben. Denn die 
dem Text beigegebenen Zeichnun- 
gen von Kunstobjekten sind ledig- 
lich Erinnerungsbilder an etwas, 
was der Leser bereits kennt, und 
das Nachschlagen dieser Zeich- 
nungen ist mühsam. Berücksichtigt 
werden die europäischen Länder, 
Vorderasien und Nordafrika, und 
zeitlich umfaßt der Text die bisher 
bekannte Vorzeit sowie die Hoch- 
kulturen Vorderasiens und Ägyp- 
tens. In der Nebeneinanderstellung 
der verschiedenen Kulturen erlebt 
der Leser die Fülle und Verschie- 
denartigkeit der künstlerischen und 
kulturellen Erscheinungsformen. 


Hermann Müller-Karpe: Geschichte 
der Steinzeit. C. H. Beck’sche Ver- 
lagsbuchhandlung. München, 1974. 
393 Seiten mit 33 Bildtafeln. Lei- 
nen. 29,50 DM. 

























































































































































































»Es ist längst Zeit, sich klarzuma- 
chen, daß die russische Schule, die- 
se »terra incognita« für die Kunst- 
historiker in Westeuropa, einen un- 
trennbaren Teil der europäischen 
Kultur darstellt. Ohne die russische 
Kunst ist das gesamte Bild der 
Weltkunst verarmt, ihm fehlen die 
Nuancen und Klänge, die die russi- 
schen Künstler dazu beigetragen 
haben .. .« schreibt Professor Alpa- 
tow in seiner Einführung in den 
vorliegenden Band, und bereits bei 
der ersten Betrachtung findet der 
Leser diese Aussage bestätigt. 

Ein Team russischer Kunsthistori- 
ker und Fachschriftsteller hat in 
diesem umfangreichen Werk die 
Geschichte der russischen Kunst 
von ihren Anfängen bis zur jüng- 
sten Gegenwart geschrieben und 
interpretiert. Es umfaßt — zeitlich 
und historisch gegliedert — Archi- 
tektur, Malerei, Plastik und Kunst- 
handwerk. Parallel zu den Werken 
der bildenden Kunst werden auch 
die zeitlich entsprechenden Lei- 
stungen der Dichtkunst, des Thea- 
ters und der Philosophie kurz ge- 
würdigt. Das Abbildungsmaterial, 
das Einblick in den unerschöpf- 
lichen Reichtum der bildenden 
Kunst Rußlands gewährt, zeigt ne- 
ben den herausragenden und be- 
kannten Kunstwerken auch bisher 
selten veröffentlichte Beispiele. Die 
thematische Geschlossenheit und 
der Aufbau des Werkes, seine 
reichhaltige Illustration sowie ein 
umfangreiches Register zeichnen 
diesen empfehlenswerten Band aus. 


Geschichte der russischen Kunst. 
Von den Anfängen bis zur Gegen- 
wart. Herausgegeben von Michael 
W. Alpatow, Irina J. Danilowa und 
Dmitri Sarabjanow. VEB Verlag 
der Kunst Dresden und Bertels- 
mann Lexikon-Verlag. Dresden und 
Gütersloh, 1975. 440 Seiten mit 251 
Abbildungen und 40 Farbtafeln. 
Leinen. 118 DM. 




























































































































































































































































































































































































Der Verfasser dieses Bandes, einer 
der bedeutendsten Architekturhisto- 
riker der USA, analysiert am Bei- 
spiel des Architekturbüros HPP 
Hentrich — Petschnigg + Partner 
(Düsseldorf) die Architektur der 
Bundesrepublik nach dem Zweiten 
Weltkrieg in Deutschland. Rück- 
blicke auf die erste Hälfte des 20. 
Jahrhunderts und Vergleiche mit 
der internationalen Baukunst bilden 
den Bezugsrahmen des Buches. 
Die Phase des Wiederaufbaues An- 
fang der 50er Jahre brachte mit 
den ersten Bürohäusern in Deutsch- 
land den Architekten bedeutende 
Aufgaben und Erfolge; es wurden 
neue Maßstäbe für die moderne 
Hochhausarchitektur gesetzt, die 
auch im Ausland heute noch An- 
erkennung finden. Der thematische 
Bogen des vorliegenden Bandes 
umspannt zahlreiche Aspekte der 
Architektur, von der Denkmalpflege 
(hierzu zeigen wir auf S. 425 aus- 
führlich ein Beispiel) über kleinere 
Arbeiten bis hin zu den wegwei- 
senden und immer kühneren Bau- 
konstruktionen der Gegenwart. Die 
einzelnen Bauten dokumentieren 
das Niveau dieses international ge- 
schätzten Architektenbüros. 

Neben dem hervorragend ausge- 
wählten und kommentierten Bild- 
material findet der Leser eine aus- 
führliche Bibliographie sowie wei- 
tere Quellen über die abgebildeten 
Bauten. Ein Buch, das für Architek- 
ten, Baufachleute und Ingenieure 
ebenso interessant sein dürfte wie 
für den Laien, der an der Entwick- 
lung der Architektur Anteil nimmt. 


Henry Russell Hitchcock: HPP. Bau- 
ten und Entwürfe. Buildings and 
Projects. Hentrich — Petschnigg + 
Partner. Econ Verlag. Düsseldorf 
und Wien, 1973. 251 Seiten mit 343 
Schwarzweißabbildungen und zahl- 
reichen schematischen Grundriß- 
darstellungen und Schnitten. Texte 


in deutsch und englisch. Leinen. 
98 DM. R 


INNENARCHITEKTUR 
a N 


Karl Chr. Heuser 





Bauverlag 



























































































































































































































































































































































































































































Aufgaben der Innenraumgestaltung 
stellen sich in den vielfältigsten Be- 
reichen der Architektur, des Hand- 
werks, der Raumausstattung, des 
Handels und des Hobbys. Um be- 
friedigende Ergebnisse zu erzielen, 
ist es wichtig, daß alle an der Lö- 
sung dieser Aufgaben Beteiligten 
bestimmte Grundkenntnisse der 
Innenarchitektur beherrschen und 
wissen, wie und wo sie richtig an- 
zuwenden sind, deshalb soll die 
Ausführung nicht allein der Intui- 
tion überlassen bleiben. 

Dem Verfasser ging es bei seinem 
Handbuch primär darum, ein unbe- 
dingt erforderliches Basiswissen in 
anwendungsgerechter, konzentrier- 
ter und leichtverständlicher Form 
zu vermitteln. So kann sich hier 
jeder, der innenarchitektonische 
Probleme zu lösen bzw. bei der 
Raumausstattung zu berücksichti- 
gen hat, schnell und zuverlässig 
informieren. 

In dem vorliegenden, in sich abge- 
schlossenen Band 1 werden die 
wesentlichen Gestaltungselemente 
behandelt: Flächen, Körper, Räume, 
Umwelt, Umgebung, Raumklima, 
Akustik, Funktionen, Licht, Farbe, 
Material, Oberfläche. Der Text von 
Professor Heuser wird durch mehr 
als 300 erläuternde Zeichnungen, 
Aufrisse, Checklisten und schema- 
tisch dargestellte Funktionsabläufe 
ergänzt. 

In Vorbereitung befindet sich 
Band 2, der im wesentlichen typi- 
sche Anwendungsbeispiele mit den 
in Band 1 systematisch behandel- 
ten Gestaltungselementen zeigen 
wird. 


Karl Christian Heuser: Innenarchi- 
tektur+ Raumgestaltung. Band 1: 
Gestaltungselemente. Bauverlag. 
Wiesbaden und Berlin, 1975. VIII, 
174 Seiten mit 318 Schwarzweiß- 
abbildungen. Kartoniert. 28 DM. 





Kataloge 


Antiquariat 


Jürgen Holstein, Königstein im 
Taunus. Katalog 52. Renaissance- 
kunst und Dixhuitieme Siecle. 
1655 Nummern. 


Stuttgarter Antiquariat Dr. Frieder 
Kocher-Benzing & Co., Stuttgart. 
Katalog 85. Reformation. Jahre des 
Aufbruchs bis zum Bauernkrieg. 
Teil II: 1522—1524. 235 Nummern 
mit 14 Schwarzweißabb. 


Auktionen 


Buch- und Kunstantiquariat F. Dör- 
ling, Hamburg. 83. Auktion. Wert- 
volle Bücher, dekorative Graphik, 
alte Stadtansichten, Landkarten, 
alte und moderne Graphik, Schiffs- 
modelle. 28.—30. 5. 1975. 355 S. 
sowie 32 Schwarzweißtafeln. 


Hartung & Karl, München. Auk- 
tion 12. Bücher, Autographen. 2. bis 
4. 6. 1975. 351 S. mit zahlreichen 
Schwarzweißabb. — Auktion 13. 
Dekorative Graphik. 4.—5. 6. 1975. 
100 S. mit 41 Schwarzweißabb. 


Hauswedell & Nolte, Hamburg. 
Auktion 206. Moderne Kunst. 5. bis 
7.6. 1975. 630 S. mit 59 Farb- und 
zahlreichen Schwarzweißabb. 


Galerie Wolfgang Ketterer, Mün- 
chen. 14. Auktion. 19. und 20. Jahr- 
hundert. 26.—30. 5. 1975. 323 S. mit 
14 Farb- und zahlreichen Schwarz- 
weißabb. — Sonderkatalog Jugend- 
stil, Art Deco. 30. 5. 1975. 92 S. mit 
zahlreichen Schwarzweißabb. 


Kornfeld und Klipstein, Bern. Auk- 
tion 154. Graphik und Handzeich- 
nungen Alter Meister. 11. 6. 1975. 
28S. mit 6 Schwarzweißabb. so- 
wie 16 Schwarzweißtafeln. — Auk- 
tion 155. Moderne Kunst des 19. 
und 20. Jahrhunderts. 11. bis 
13.6. 1975. 175 S. mit 54 Schwarz- 
weißabb. sowie 18 Farb- und 126 
Schwarzweißtafeln. — Auktion 156. 
50 Werke von Paul Klee im Rah- 
men der Auktion Moderne Kunst 
vom 11. bis 13.6. 1975. 12. 6. 1975. 
56 S. mit 13 Farb- und 31 Schwarz- 
weißabb. 


Kunsthaus am Museum, Carola van 
Ham, Köln. Auktion 64. Mobiliar, 
Metallarbeiten, moderne Graphik, 
Porzellan, Fayencen, Glas, Silber, 
Schmuck, Miniaturen, Skulpturen, 
Ikonen, Gemälde, Aquarelle, Zeich- 
nungen, Graphik, Jugendstil, Varia. 
11.—13. 6. 1975. 135 S. sowie 108 
Schwarzweißtafeln. 


Kunsthaus Lempertz, Köln. Auk- 
tion 545. Alte Kunst. 30. 5. bis 


443 


Kataloge 


3.6. 1975. 96 S. sowie 8 Farb- und 
152 Schwarzweißtafeln. — Auktion 
546. Ostasiatische Kunst. 13.6. 1975. 
96 S. sowie 32 Schwarzweißtafeln. 


Sotheby Parke Bernet Monaco S.A., 
Monaco. Meubles et Objets d’Art 
provenant de I’Hötel Lambert et du 
Chäteau de Ferrieres appartenant 
au Baron de Rede et au Baron 
Guy de Rothschild. 25.—26. 5. 1975. 
317 S. mit 65 Farb- und zahlreichen 
Schwarzweißabb. 


Ausstellungen 


Altonaer Museum, Hamburg. Franz 
Radziwill, Aquarelle, Zeichnungen. 
23. 5.—17. 8. 1975. 48 S. mit 2 Farb- 
und 23 Schwarzweißabb. 


C. H. Boehringer Sohn in Verbin- 
dung mit der Volkshochschule und 
der Stadt Ingelheim am Rhein, In- 
gelheim. Mexikanische Tage. 19. 4. 
bis 1.6.1975. 204 S. mit 4 Farb- 
und zahlreichen Schwarzweißabb. 


Haus der Kunst, München. Calder. 
10.5.— 13.7.1975. 140 S. mit 10 Farb- 
und zahlreichen Schwarzweißabb. 
— Haus der Kunst München An- 
käufe 1960—1975. 66 S. mit 67 
Schwarzweißabb. 


Karl-Ernst-Osthaus-Museum, Ha- 
gen. Roberto Cordone. 24.5. bis 
22.6.1975. 52 S. mit 33 Schwarz- 
weißabb. 


Kunsthalle Bremen, Bremen. Ser- 
gio de Castro. Werke der Jahre 
1965—1975. Gemälde, Gouachen, 
Handzeichnungen. 25.5.—29.6.1975. 
84 S. mit 11 Farb- und 27 Schwarz- 
weißabb. 


Kunstverein Braunschweig, Braun- 
schweig. Nonkonformistische Ma- 
ler. Sammlung Alexander Gleser. 
11. 5.—22. 6. 1975. 16 S. mit 12 
Schwarzweißabb. 


Kunstsammlungen der Veste Co- 
burg, Coburg. Richard-Bampi-Preis 
zur Förderung junger Keramiker. 
11.5.—22. 6. 1975. 32 S. mit zahl- 
reichen Schwarzweißabb. 


Linden-Museum, Stuttgart. China 
— Bronzen und Keramik. 96 S. mit 
zahlreichen Schwarzweißabb. 


Ostdeutsche Galerie, Regensburg. 
Wolfgang von Websky zum 80. Ge- 
burtstag. Gemälde, Aquarelle, Gra- 
phik. 12. 5.—22. 6. 1975. 32 S. mit 
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5 Farb- und 16 Schwarzweißabb. — 
Malerei, Graphik, Plastik. Eine Aus- 
stellung der Künstlergilde zum Jahr 
der Frau. 12. 5.—6. 7. 1975. 40 S. 
mit 28 Schwarzweißabb. 


Städtische Galerie im Lenbach- 
haus, München. Hans Hartung. 
Werke aus fünf Jahrzehnten. 16.5. 
bis 29.6.1975. 51 S. mit 6 Farb- 
und 20 Schwarzweißabb. 


Stahlwerke Südwestfalen, Siegen- 
Geisweid. Künstler gestalten Edel- 
stahl. Ausstellung anläßlich der 
Hannover-Messe 1975. 32 S. mit 
62 Schwarzweißabb. 


Diverse 


China-Porzellan. Sammlung A. War- 
necke, Hamburg. 82 S. mit 36 Farb- 
und zahlreichen Schwarzweißabb. 


E.-Verlag, Luzern. H. R. Ambauen. 
134 S. mit 9 Farb- und zahlreichen 
Schwarzweißabb. 


Mitteilungen des Instituts für mo- 
derne Kunst, Nürnberg. Nr. 11 April 
1975. Fünf osteuropäische Künst- 
ler. 60 S. mit zahlreichen Schwarz- 
weißabb. 


Museum am Ostwall, Dortmund. 
Eugen Thiemann. Säulen und Halb- 
säulen. 62 S. mit zahlreichen 
Schwarzweißabb. — Der göttliche 
Sohn.62 S. mit zahlreichen Schwarz- 
weißabb. 


Kunsthandel 


Thos. Agnew and Son Ltd., London. 
Master Paintings. Recent Acquisi- 
tions. 29. 5.—4. 7. 1975. 50 S. sowie 
1 Farb- und 24 Schwarzweißtafeln. 


Galerie Arnoldi-Livie, München. 
Meisterzeichnungen des 19. und 
20. Jahrhunderts. Neuerwerbungen 
Sommer 1975.68 S. mit zahlreichen 
Schwarzweißabb. 


Galerie Maeght, Barcelona. Täpies. 
30 S. mit 8 Farb- und 10 Schwarz- 
weißabb. 


Galerie de Paris, Paris. Boncom- 
pain. 27. 5.—28. 6. 1975. 26 S. mit 
5 Farb- und 6 Schwarzweißabb. 


Galerie Schmit, Paris. Degas. 15.5. 
bis 21.6. 1975. 208 S. mit 38 Farb- 
und zahlreichen Schwarzweißabb. 


Galerie Wilbrand, Köln. Internatio- 
nale Graphik & Zeichnungen. 350 S. 
mit 47 Farb- und zahlreichen 
Schwarzweißabb. 


Aus- 
stellungen 


AACHEN. Städtisches Suermondt- 
Museum:Kirchliche Kunst in Aachen 
1830—1930, Schnitzereien, Gold- 
schmiedekunst, architektonische 
Entwürfe (bis 31. 8.). 

Neue Galerie Sammlung Ludwig: 
Wolfgang Petrick, Handzeichnun- 
gen (bis 6. 7.). — Roy Lichtenstein, 
Gemälde, Zeichnungen, Drucke 
(12. 7.—14. 9.). 

AMSTERDAM. Stedelijk Museum: 
Werke aus eigener Sammlung (bis 
September). 

BADEN-BADEN. Staatliche Kunst- 
halle: 70 Meisterwerke aus der Pi- 
nacoteca di Brera, Mailand (bis 
14. 9.). 

BAMBERG. Staatsbibliothek: Wie- 
ge der Romantik, Bücher und Bil- 
der aus der Nachbarschaft (bis 
15. 8.). 

BASEL. Kunstmuseum: Claes Ol- 
denburg, 336 unbekannte Zeich- 
nungen aus seinem Atelier (bis 
6. 7.). — Musikhandschriften in Ba- 
sel (bis 20.7.). — Pieter Brueghel 
und Jacques Callot, Kupferstiche, 
Radierungen (27. 7.—20.9.). 
BERLIN. Bauhaus-Archiv: Bestände 
des Museums; Grete Stern, Foto- 
grafien (bis 24. 8.). 
Brücke-Museum: Werke der Samm- 
lung mit Neuerwerbungen (bis 
31.8.). 

Kunstbibliothek: 25 Jahre Filmpla- 
kate in Deutschland (bis August). 
Kupferstichkabinett: 1960— 1975 
Druckgraphik im Berliner Kupfer- 
stichkabinett (bis 24. 8.). 

Museum für Ostasiatische Kunst: 
Chinesische Porzellane des 19. und 
20. Jahrhunderts, eine Berliner Pri- 
vatsammlung (bis 20.7.). — Mei- 
sterwerke ostasiatischer Farbholz- 
schnitte (bis 31. 8.). 
Nationalgalerie: Roy Lichtenstein, 
Zeichnungen (bis 6. 7.). 

Neuer Berliner Kunstverein: Inter- 
nationale Ausstellung revolutionä- 
rer Künstler 1922 in Berlin, Gra- 
phik, Dokumentation (bis 11. 7.). 
Galerie Lietzow: Fünf Jahre Gale- 
rie Lietzow, Gemälde, Zeichnun- 
gen, Radierungen (bis 31. 7.). 
Galerie Nierendorf: 240 Werke von 
66 Künstlern des 20. Jahrhunderts, 
Gemälde, Aquarelle, Zeichnungen 
(bis 3. 9.). 

Galerie Pels-Leusden: Lovis Co- 
rinth, Handzeichnungen, Graphik 
(bis 30. 8.). 

BERN. Kunsthalle: Die Junggesel- 
lenmaschinen (4. 7.—17.8.). 
Kunstmuseum: Sammlung im Ober- 
steg (bis 14. 9.). 
BERNKASTEL-KUES. Galerie 555: 
Suk, Schlicht, Schirra (bis 27.7.). 
BIBERACH AN DER RISS. Städti- 
sche Sammlungen/Braith-Mali-Mu- 
seum: Johannes und Januarius Zick, 
Gemälde, Zeichnungen (bis 27.7.). 





BIELEFELD. Kunsthalle: Zocchi, 
Piranesi, Ansichten von Rom, Flo- 
renz, der Toskana (bis 6.7.). — 
Karl Ehlers, Plastik, Zeichnungen, 
Druckgraphik (bis 27. 7.). — Huma- 
nes Bauen, dargestellt am Werk 
der englischen Architekten Bob 
Maguire und Keith Murray (bis 3. 8.). 
BONN. Rheinisches Landesmu- 
seum: Projekt Brouwershaven, Do- 
kumentation zum Denkmalschutz- 
jahr (bis 20.7... — Bagger und 
Bandkeramiker, Steinzeitforschung, 
Gefäße und Geräte aus Ton und 
Stein (17.7.—14.9.). — Kunst un- 
serer Zeit, Neuerwerbungen, Bilder, 
Graphik (29. 7.—7.9.). 

Kunstverein: Serie, System, Me- 
thode? Das Realitätsbild der Kon- 
struktivisten heute, Bilder, Pläne, 
Skizzen (bis 22. 7.). 

Galerie Klein: Neuerwerbungen 
(10.—31.7.). 

Galerie Marco: Hommage ä& Arno 
Breker (bis 1. 12.). 

Galerie Wünsche: Giuseppe Santo- 
maso, neue Werke (bis 5.7.). — 
Marc Chagall, Illustrationen zur 
Odyssee (13.—31.7.). 
BRAUNSCHWEIG. Galerie Jaesch- 
ke: Graphik aus eigenen Bestän- 
den (bis 6. 8.). 

Galerie Schmücking: 
Zeichnungen (im Juli). 
BREMEN. Kunsthalle: Hartmut Ber- 
linicke, Radierungen (bis 20.7.). — 
Jerusalemer Künstler 1975 (6. 7. bis 
10. 8.). — Willi Oltmanns, Gemälde 
(27.7.—24. 8.). 

Kunstschau im Paula-Becker-Mo- 
dersohn-Haus:H. Otterson, K. Scha- 
per, Plastik, Graphik, Objekte (bis 
20.7.). — Arakawa (26. 7.—7.9.). 
DARMSTADT. Hessisches Landes- 
museum: Stilleben aus der deut- 
schen Malerei des 20. Jahrhunderts, 
Gemälde, Aquarelle (bis 13. 7.). — 
Michelangelo, seine Zeitgenossen, 
seine Wirkungen (11. 7.—7.9.). — 
Willi Baumeister, Lithographien, 
Siebdrucke (bis 27. 7.). 

Stadt Darmstadt und Kunstverein: 
Realismus und Realität (bis 6. 7.). 
DORTMUND. Museum am Ostwall: 


Zibelius, 


Polnische Koloristen, Gemälde, 
Plastik (bis 3. 8.). 
DÜSSELDORF. Kunstmuseum: 


Bernd Jansen, Foto-Porträts der 
Düsseldorfer Kunstszene (bis 6.7.). 
— Anni Albers, Zeichnungen, 
Druckgraphik (10. 7.—25. 8.). 








Franz Radziwill, 
der zu den wichtig- 
sten Vertretern 
des in der europäi- 
schen Kunst zwi- 
schen den beiden 
Weltkriegen sich 
entwickelnden ma- 
gischen Realismus 
gehört, ist bisher 
beinahe aus- 
schließlich durch 
seine Gemälde 
vorgestellt und in- 
terpretiert worden. 


Das Altonaer Museum in Hamburg präsentiert nun erstmalig in einer bis 
zum 17. August dauernden Ausstellung über 130 Aquarelle und Zeichnun- 
gen dieses an den norddeutschen Lebensraum gebundenen Künstlers. 
Unsere Abbildung zeigt die Federzeichnung »Bahnwärterhaus bei Bock- 


horn«, eine Arbeit aus dem Jahre 1965 





Städtische Kunsthalle: D. Bouchard, 
B. Erdem, I. Schreiber, K. Siever- 
ding, Zeichnungen, Gemälde, Fo- 
tos (bis 14.7.). — Norbert Kricke, 
neue Skulpturen, Zeichnungen (bis 
31. 8.). — Ernst Oberhoff, Gemälde 
(18. 7.—31.8.). 

Kunstverein für die Rheinlande und 
Westfalen: Karl-Ludwig Schmaltz, 
energetische Objekte, Zeichnun- 
gen, Projekte (bis 31.8.). 

Galerie Denise Rene Hans Mayer: 
Norbert Kricke, Skulpturen (im Juli). 
Galerie Nebelung: Sommer-Accro- 
chage (bis 15. 9.). 

Galerie Paffrath: Düsseldorfer 
Schule des 19. Jahrhunderts (bis 
30. 9.). — Christian Kröner, Zeich- 
nungen (bis 15. 9.). 

Galerie Vömel: Nikolaus von 
Georgi, Acrylbilder, Aquarelle (bis 
31:2); 

ERBACH/ODENWALD. Deutsches 
Eltenbeinmuseum: Westeuropäi- 
sche Elfenbeinarbeiten vom 11. bis 
19. Jahrhundert aus der Staatlichen 
Ermitage Leningrad (bis 20.7.). 
ESSEN. Museum Folkwang: Rupp- 
recht Geiger, Rot (bis 20.7. in der 
Neuen Galerie). — St. Nikolaas- 
kerk Brouwershaven (bis 20.7.). — 
Graphik aus eigenen Beständen 
(24. 7.—31.8.). 

Villa Hügel: Werke europäischer 
Malerei des 19. Jahrhunderts aus 
dem Besitz der Familie Krupp (bis 
31. 10.). 

FRANKFURT/MAIN. Freies Deut- 
sches Hochstift/Frankfurter Goethe- 
Museum: Der junge Goethe, Hand- 





nungen u. Porzellan. Fahrbare 
Großfeld-Leuchten, Punktstrahler, 
Atelier-Staffeleien, Antikwachs, 
Passepartout-Schneidegeräte, 
gravierte Gemäldeschildchen aus 
Messing usw. Liste auf Wunsch! 


KLEELUX-Spezialleuchten 


405 Mönchengladbach 
Brunnenstraße 188, Tel. 20681 


Kunst 
imrichtigenLicht! 


Wir liefern Kleinst-Überhang- 
leuchten für Gemälde; Quarzlam- 
pen als Lupenleuchten zur Unter- 
Suchung von Gemälden, Zeich- 





schriften, Zeichnungen, Graphik, 
Bücher; Illustrationen des XX. Jahr- 
hunderts zu Gedichten von Goethe, 
Liebermann, Barlach, Meid, Walser 
(im Juli). 

Städelsches Kunstinstitut: William 
Blake, Aquarelle, Zeichnungen (bis 
27.7.). 

Kunstverein: Let's mix all feelings 
together, Baruchello, Fahlström, 
Erro, Liebig (bis 10. 8.). 

Frankfurter Kunstkabinett Hanna 
Bekker vom Rath: Friedrich Ahlers- 
Hestermann, Louise Stomps, Ölbil- 
der, Aquarelle, Zeichnungen, Pla- 
stiken (bis 15. 8.). 

Graphisches Kabinett Karl Vonder- 
bank: Karl Brandstaetter, Graphik 
(bis 25.7.). — Henry Moore, Gra- 
phik (29. 7.—30. 8.). 

GÖTTINGEN. Städtisches Museum: 
Realistische Figuration (bis 4. 8.). 
HAGEN. Karl-Ernst-Osthaus-Mu- 
seum: Bert Gerresheim, Plastik, 
Helwig Pütter, Gemälde (bis 3. 8.). 
HAMBURG. Altonaer Museum: 
siehe Abbildung. 

Hamburger Kunsthalle: Lovis Co- 
rinth, Zeichnungen, Graphik aus 
eigenem Besitz (bis 14.9.). — Jo- 
han Tobias Sergel, 5. Ausstellung 
im Zyklus Kunst um 1800 (bis 21.9.). 
Kunstverein: Hamburger Kunstwo- 
chen ’75, Teil Il, B. Baumgarten, 
H. Darboven, L. Fischer, A. Opper- 
mann (bis 20.7.). 

Brinke & Riemenschneider: Brücke- 
Graphik (bis 31. 7.). 

Galerie Brockstedt: Künstler der 
Galerie, Pit Morell, Diether Kres- 


sel, Zeichnungen, Radierungen (bis 
31.7.). 

Galerie de Gestlo: Michael Mau, 
neue Bilder (bis 31. 7.). 
Hochhuth-Galerie: Geert Bordich, 
Pit v. Frihling, Chacha Scholz, 
Editha Winkler, Aquarelle Hambur- 
ger Künstler (bis 20.7.). — Fried- 
rich Meckseper, Reimer Riediger, 
Farbradierungen (24. 7.—12.8.). 
Galerie Wünsche: Giuseppe Santo- 
maso, Gouachen (9.—31.7.). 
HAMM. Städtisches Gustav-Lübcke- 
Museum: Wil Sensen, Objekte, Ge- 
mälde, Graphik (bis 27. 7.). 
HANNOVER. Kestner-Museum: 
Kayserzinn, Sammlung Helmut 
Hentrich (bis 27. 7.). 
Kestner-Gesellschaft: Rainer Wit- 
tenborn, Bilder, Zeichnungen, Gra- 
phik; H.-J. Breuste, Entwürfe, Skiz- 
zen, Modelle (bis 24. 8.). 
Kunstverein: Graphik aus Nieder- 
sachsen (bis 17. 8.). 
Wilhelm-Busch-Gesellschaft: Car- 
toons aus Jugoslawien (6.7. bis 
24.8.). 

Galerie Brusberg 1: Bernard 
Schultze zum 60. Geburtstag, die 
Welt der Migofs, Bilder, Zeichnun- 
gen, Collagen (bis 20.7.). 

Galerie Brusberg 2: Muriel Kalish, 
Bilder aus 10 Jahren (bis 31. 7.). 
KARLSRUHE. Badisches Landes- 
museum: Durlacher Fayencen 1723 
bis 1847 (bis 28. 9.). 

Staatliche Kunsthalle: Hans Balu- 
schek, Malerei, Graphik, illustrierte 
Bücher (bis 3.8.). Das Friedrich- 
Luisen-Album: Eine Huldigung an 
Badens Großherzogliches Braut- 
paar im Jahre 1856 (bis 6. 7.). 
Badischer Kunstverein: Eduardo 
Paolozzi, Plastik, Collagen, Zeich- 
nungen, Druckgraphik; Comics, die 
Welt der Bildgeschichten (bis 20.7.). 
KOBLENZ. Mittelrhein-Museum: 
Helmut Obstfelder, 30 Jahre Büh- 
nenbilder (bis 31. 7.). 

KÖLN. Kunsthalle: Das neue Bild 
der Alten Welt, eine Ausstellung 
des Römisch-Germanischen Mu- 
seums in der Kunsthalle (bis 30.9.). 
Museum für Ostasiatische Kunst: 
Meisterwerke aus China, Japan, 
Korea aus eigenem Besitz (bis 
31.8.). 


Schnütgen-Museum: Monumenta 


Annonis, Köln und Siegburg, Welt- 
bild und Kunst im hohen Mittel- 
alter (bis 27.7.). 
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Ausstellungen 


Wallraf-Richartz-Museum: \Waxne 
Thibaud, Druckgraphik (11.7. bis 
31.8.). 

Gemälde-Galerie Abels: Gemälde 
alter Meister, des 19. Jahrhunderts, 
impressionistische Gemälde; Silber 
von 1600 bis 1850 (im Juli). 
Baukunst-Galerie: Klaus Fußmann, 
Ölbilder, Gouachen; Stephan Pral, 
Plastiken, Graphik (7. 7.—13.9.). 
Galerie Boisseree: Bernhard Mer- 
tens, Ölgemälde (2. 7.—2.8.). 
Galerie Gmurzynska: Die 20er Jahre 
in Osteuropa (bis 30. 9.). 

Galerie Ricke: Edgar Hofschen, 
Bilder, Zeichnungen (bis 9.7.). — 
Van Schley, Fotos (11. 7.—10.8.). 
Galerie Wilbrand: Accrochage, 
Handzeichnungen (bis 31. 7.). 
KONSTANZ. Städtische Wessen- 
berg-Gemäldegalerie: Tendenzen 
aktueller Kunst, Sonderausstellung 
der Staatsgalerie Stuttgart (5.7. bis 
3:8.). 

Kunstverein: Chinesische Steinab- 
reibungen (bis 3. 8.). 

KREFELD. Kaiser Wilhelm Museum: 
Europäische Städteansichten des 
18. Jahrhunderts (bis 31. 8). — 
Teruko Hiratmatsu, Tuschbilder (bis 
24.8.). 

Museum Haus Lange: Mark Tobey, 
Gemälde, Gouachen (bis 3. 8.). 
LAUTRACH. Galerie R: Otto Dix, 
Pastelle, Zeichnungen, Graphik 
(5. 7.—6. 8.). 

LINDAU. Haus zum Cavazzen: 
Landschaft am Bodensee, graphi- 
sche Blätter aus vier Jahrhunder- 
ten (bis 24. 8.). 

Rungesaal im Alten Rathaus: Sig- 
rid Dietz, psychologischer Realis- 
mus, Bilder (4.—25. 7.). 

LINZ. Neue Galerie der Stadt Linz/ 
Wolfgang Gurlitt-Museum: Emil 
Schumacher, Bilder, Graphik; Zeich- 
nen heute, Ergebnis eines von der 
Firma Rank Xerox veranstalteten 
Wettbewerbs (bis 12. 7.). 

LÜBECK. Museen für Kunst- und 
Kulturgeschichte: Lübeck zur Zeit 
der Buddenbrooks, Ausstellung zur 
Thomas-Mann-Festwoche Lübeck 
1975 (bis 31. 8.). — Lübecker Denk- 
malpflege, das 19. Jahrhundert (bis 
7.9. im St.-Annen-Museum). 
MANNHEIM. Reiß-Museum: Histo- 
rische Gärten in Mannheim und der 
Pfalz, alte Ansichten und Pläne 
1607—1907 (im Juli). 

Städtische Kunsthalle: Gemälde 
und Plastiken des 19. und 20. Jahr- 
hunderts aus eigenem Besitz (im 
Juli). 

Kunstverein: Henri Laurens, Pla- 
stik, Zeichnungen aus der Samm- 
lung Kahnweiler (bis 6. 7.). 
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genossen- 
schaft« und 
»Secession«, 
die sich 1949 
zur »Aus- 
stellungs- 
leitung Haus 
der Kunst 
München e.V.« 
zusammen- 
schlossen, 
zeigen auch 
heuer wieder 
(bis zum 28.9.) 
im Haus der 
Kunst eigene 
Werke und 


(r 4 


Arbeiten zahlreicher Gäste und freier Einsender aus ganz Deutschland. 
Von Künstlern juriert, gibt die große Münchner Sommerausstellung 
insbesondere jüngeren Malern, Graphikern und Bildhauern die Chance, 
sich bekannt zu machen. In diesem Jahr werden 1060 Arbeiten von 

579 Künstlern vorgestellt. Unsere Abbildung zeigt Ernst Wilds Acry/- 


gemälde »Ich wünsche mir ein Schloß« 





MARBURG/LAHN. Marburger Uni- 
versitätsmuseum für Kunst und 
Kulturgeschichte: Erich Brauer, 
Mappenwerke und Radierungen 
(bis 24. 8.). 

MONCHENGLADBACH. Städtisches 
Museum: St. Nikolaaskerk Brou- 
wershaven (bis 16. 7.). — Auswahl 
aus eigenen Beständen (bis 10.8.). 
MÜLHEIM AN DER RUHR. Städti- 
sches Museum: Tier- und Pflanzen- 
darstellungen des 17. bis 19. Jahr- 
hunderts, Kupferstiche (bis 10.8.). 
MÜNCHEN. Haus der Kunst: Alex- 
ander Calder (bis 13. 7.). — Siehe 
Abbildung. 

Alte Pinakothek: Italienische Por- 
träts aus Depotbeständen, Gemäl- 
de (bis 31. 10.). 

Münchner Stadtmuseum: Eine Zu- 
kunft für unsere Vergangenheit 
(3. 7.—17.8.). — Volkstümliche Mö- 
bel aus Altbayern (bis 14. 9.). — Die 
Münchner Sezession und ihre Ga- 
lerie (9. 7.—14.9.). 

Staatliche Graphische Sammlung: 
Matthias Prechtl, Aquarelle, Zeich- 
nungen (bis 27. 7.). 

Städtische Galerie im Lenbach- 
haus: Claes Oldenburg, Zeichnun- 
gen (17. 7.—31.8.). 
Stuck-Jugendstil-Verein: Hector 
Guimard, Architektur in Paris um 
1900 (bis 17. 8.). 

Katholische Akademie in Bayern: 
Emil Scheibe, Gemälde, Graphik 
zum »anonymen Christentum« der 
technologischen Gesellschaft (bis 
27.1:): 


Kunstverein: Gastarbeiter, Bilder, 
Dokumente; Daniel Seip, Bilder, 
Graphik (bis 21.7.). — Uwe Katsche, 
Drahtplastik (30. 7.—24. 8.). 

Galerie Arnoldi-Livie: Meisterzeich- 
nungen des 19. und 20. Jahrhun- 
derts (1.—31.7.). 

Galerie Gunzenhauser: Ausge- 
wählte Werke des Expressionis- 
mus und der klassischen Moderne, 
Ölbilder, Aquarelle, Zeichnungen 
(bis 31. 8.). 

Galerie und Edition Heseler: Georg- 
Karl Pfahler, Bilder, Objekte, Gra- 
phik (im Juli). 

Galerie Ketterer: Jose Guerrero, 
Gemälde (bis 31.7.). 

Galleria del Levante: Peter Towse, 
Terry Pastor, Gouachen (im Juli). 
Galerie von Laar: Manfred Hennin- 
ger, Zeichnungen, Aquarelle, Pa- 
stelle (bis 31. 7.). 

Galerie van de Loo: Günther Brus, 
Kreidezeichnungen (bis 12.7.). — 
Künstler der Galerie (15.—31.7.). 
Galerie Stangl: »Critters« von Alex- 
ander Calder, Plastiken in Eisen; 
Hans Hartung, Acrylbilder, Graphik 
(bis 15. 7.). — Künstler der Galerie 
(16. 7.—15.9.). 

Galerie Thomas: Oskar Schlemmer, 
Aquarelle, Bilder, Skulpturen (im 
Juli). 

MÜNSTER. Landesmuseum für 
Kunst und Kulturgeschichte: Fried- 
rich Vordemberge-Gildewart (bis 
27.7.). — Architekturzeichnungen 
von Schinkel bis Mies van der 
Rohe (14. 7.—10.8.). 


NÜRNBERG. Germanisches Natio- 
nalmuseum: Der Holzschnitt, Ent- 
wicklung einer graphischen Tech- 
nik (bis 27. 7.). 

Kunsthalle: Realismus in Schwe- 
den (bis 3. 8.). 
Albrecht-Dürer-Gesellschaft: Oskar 
Koller, Handzeichnungen (5.7. bis 
28. 9). — Südamerikanische Im- 
pressionen, Wandteppiche aus Bo- 
livien von Erika Steinmeyer (10.7. 
bis 31.8. im Germanischen Natio- 
nalmuseum). 

Galerie Defet: Oskar Koller, Litho- 
graphien, Aquarelle, Ölbilder (ab 
4.7.): 

OBERHAUSEN. Städtische Galerie 
Schloß Oberhausen: Hans-Helmut 
Zimmermann, formende Reduktion, 
die Kompetenz der Einfachheit; 
Jupp Ernst, Plastiken, Faltungen; 
Will Schwarz, Bauten, Handzeich- 
nungen (bis 13. 7.). 

OFFENBACH. Klingspor-Museum: 
Hansen-Bahia, Holzschnitte, Illu- 
strationen; Kurt Löb, Illustrationen, 
Graphik; Rudo Spemann, Schrift- 
kunst (bis 15. 8.). 
OSNABRÜCK.Kulturgeschichtliches 
Museum: Radziwill, Ölbilder (bis 
31.7.): 

RECKLINGHAUSEN. ARuhrfestspie- 
le Recklinghausen: Der einzelne 
und die Masse, Gemälde, Zeich- 
nungen, Plastiken (bis 10.7. in der 
Städtischen Kunsthalle). — Kunst 
der Volksschaffenden aus der So- 
wjetunion, Gemälde, Plastiken (bis 
10. 7. im Ruhrfestspielhaus). 
REGENSBURG. Museum der Stadt 
Regensburg: Graciela Rodo Bou- 


langer, Gemälde, Graphik (bis 
18.2): 

Donaueinkaufszentrum: Bruno 
Krauskopf, Ölbilder, Gouachen, 
Tempera, Aquarelle, Zeichnungen 
(23. 7.—11. 8.). 


Ostdeutsche Galerie: Malerinnen, 
Bildhauerinnen, Graphikerinnen, 
Jahresausstellung der Künstler- 
gilde Esslingen (bis 6. 7.). — Willy 
Jaeckel, Gemälde, Pastelle, Gra- 
phik (17. 7.—14.9.). — Constantin 
von Mitschke-Collande, Gemälde, 
Aquarelle, Zeichnungen, Druckgra- 
phik (3. 7.—3. 8.). 

REUTLINGEN. Studio-Galerie der 
Hans Thoma-Gesellschaft, Rathaus- 
straße 6 (Altes Rathaus): Ruth 
Schwarz-Ehinaer, Collagen, Scha- 
blonendrucke (bis 6. 7.). 

Reutlinger Spendhaus: Fritz Ruoff 
(bis 20. 7.). 

SALZBURG. Galerie Welz: Max 
Pfeiffer-Watenphul, Ölbilder, Aqua- 
relle, Zeichnungen, Druckgraphik 
(bis 20. 7.). 
SCHWARZENACKER/SAAR. Gale- 
rie Monika Beck: Heinz W. Dahmen, 
Plastiken (1.—25. 7... — Florian 
Franke, Bilder (1.—30. 7.). 


STUTTGART. Linden-Museum: 
China, Bronzen und Keramik, Neu- 
erwerbungen der letzten Jahre 
(bis 1. 11.). 

Staatsgalerie Stuttgart: Bänkelsang 
und Moritat (bis 24. 8.). 
Württembergischer Kunstverein: 
Fietz, Hechelmann, Gruner, Maier- 
Aichen, plastisch-räumliche Kon- 
zeptionen (3. 7.—10. 8.). — 50 Jah- 
re Kunst in Württemberg, eine Aus- 
stellung des Verbandes bildender 
Künstler Württemberg (14. 7. bis 
31.8.). 

Galerie Maercklin: Eva Zippel, Re- 
liefs, Zeichnungen (bis 5. 7.). — 
Sommerausstellung aus eigenen 
Beständen (15. 7.—23. 8.). 
Kunsthaus Schaller: Antje Tesche 
Mentzen, Figürliche Keramik; Karl 
Korab, Gouachen, Graphik (11. 7. 
bis 19. 8.). 

Galerie Valentien: Alfred Hrdlicka, 
Skulpturen, Zeichnungen, Druck- 
graphik (im Juli). 

TRIER. Städtisches Museum: Marc 
Chagall, Graphik aus der Samm- 
lung Kohl-Weigand (bis 27. 7.). 
TÜBINGEN. Kunsthalle und Kunst- 
verein: Johnny Friedlaender, Ge- 
mälde, Graphik (bis 20. 7.). 

ULM. Ulmer Museum: Louis Sout- 
ter, Kunst aus dem Abseits (bis 
27.1.). 

UNTERFÖHRING (bei München). 
Galerie Marta Sappel: Aktzeichnun- 
gen bekannter Münchner Künstler 
(bis 27.7.). 

WIEN. Graphische Sammlung Al- 
bertina: Meisterwerke der Alber- 
tina (1. 7.—28. 9.). 
Niederösterreichisches Landesmu- 
seum: Mühh-Thanheuser, Malerei; 
Gundi Dietz, Keramik (bis 20. 7.). 
WUPPERTAL.Kunst- und Museums- 
verein: Kunst im Dritten Reich, Do- 
kumente der Unterwerfung (bis 
13.7.). — St. Nikolaaskerk Brou- 
wershaven, eine Dokumentation 
(bis 23. 7.). 

WÜRZBURG. Städtische Galerie 
und Flößerzunft Würzburg: Künst- 
ler der Flößerzunft Würzburg, Ma- 
lerei, Plastik, Graphik (6. 7.—3.8.). 
ZÜRICH. Graphische Sammlung der 
ETH: William Hogarth, Druckgra- 
Phik (bis 17. 8.). 
Kunstgewerbemuseum: 100 Jahre 
Kunstgewerbemuseum, Gesicht der 
Straße (bis 20. 9.). 

Kunsthaus: Max Gubler (bis 3. 8.). 
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English 
Summary 


Liebieghaus 
The Museum of Old Sculpture in 
Frankfort-on-the-Main 


By Herbert Beck 


There exist only a few museums 
that concentrate their efforts ex- 
clusively upon gathering works of 
sculpture. At Frankfort, though, a 
museum for sculpture was founded 
in 1907 as a complement to the 
collections of art mainly interested 
in painting and graphic art. Its goal 
was “to render evident the devel- 
opment of sculptural art in the 
civilizations of historical times by 
collecting outstanding or charac- 
teristic works of sculpture”. Histor- 
ical knowledge at the beginning of 
this century limited collecting to 
the time ranging from 2500 B. C. to 
the end of the 18th century. It com- 
prised the art of Egypt, Greece and 
Rome, of the Far East, the Middle 
Ages, the Renaissance, and the 
baroque and rococo periods. With- 
in the frame of this conception— 
explained by the history of science 
—this museum ought to be under- 
stood as a unique document fig- 
uring at the end of that history of 
museums which began with the 
general opening of princely col- 
lections at the end of the 18th cen- 
tury and continued in the installa- 
tion of bourgeois museums in the 
19th century. 
With a view to founding a museum 
of ancient and old sculpture the 
city of Frankfort had acquired the 
villa of the textile manufacturer 
Baron Heinrich von Liebieg. Built 
in the later period of historism the 
equipment of the rooms represents 
the consecutive series of historical 
styles from Romanticism to the 
rococo period. The private atmos- 
phere of the building determines 
the character of the museum until 
this day, and this especially so 
since the selection and represen- 
tation of the pieces of sculpture 
tried “to preserve the special 
character of this architecture as a 
noble mansion”. In accordance 
with these rooms more value has 
been attached to the very charac- 
teristic feature in a purchase than 
to a documentation on a broader 
basis. This explains the quality and 
lucidity of the present collection. 
(pp. 397—401.) 


The Sculptor 


Philipp Harth 


By Hans Eckstein 


Philipp Harth has made the animal 
world the subject of his art. A relief 
called “A Family at Supper” and 
carved in walnut around 1918 has 


remained the last sculptural work 
in which Philipp Harth has repre- 
sented a human being. 

Was it his great love for animals 
that caused this attitude? He cer- 
tainly was an animal lover; how- 
ever, one would misunderstand and 
misinterpret this artist and his 
work if one were to see the artistic 
impulse merely in his love of ani- 
mals or in a zoological interest. 
Telling against this is the fact that 
he has not even drawn a single 
animal of the several that lived in 
his house and much less por- 
trayed them in a work of sculpture. 
Moreover, only a few species of 
animals were “a fountain of expe- 
rience in the study of form”. With 
representations of animals as real- 
istic as those by Harth one might 
be inclined to assume that Harth 
did his sketching in animal parks 
and zoos. He did not. He used to 
stand emptyhanded in front of his 
subjects to study their forms, and 
it was at his studio that he pro- 
ceeded to draw from his memory 
the forms he had been impressing 
upon it. The fact that he did not 
work from models renders him akin 
artistically to the sculptors of An- 
tiquity and the occidental Middle 
Ages. 

Philipp Harth was born and grew 
up in Mayence; he studied at Karls- 
ruhe and in Munich, and then fin- 
ished a training for the profession 
of architect at the Charlottenburg 
industrial school of art. When he 
was wounded in the First World 
War he became a teacher at the 
“Odenwaldschule” and taught 
aesthetics. After the Second World 
War, he lived at Bayrischzell until 
his death in 1968. He would have 
been 90 on July 9th this year. For 
this reason, Mayence, his native 
city, is planning a comprehensive 
exhibition of his work in the 
autumn. (pp. 402—404.) 


Shiryü Morita — 
a Japanese Calligrapher 
By Irmtraud Schaarschmidt-Richter 


Far Eastern calligraphy looks back 
upon a more than 2000 years old 
tradition having its roots in the 
Chinese script symbols. Later, in 
the 9th century, Japan additionally 
adopted the two syllable script 
forms. Until this day, the script or 
the syllable symbols constitute the 
formal basis of every calligraphic 
work. Since about the 14th century 
this art is being called sho-dö (way 
of writing), where dö (way) may be 
interpreted as the way leading to 
the ultimate human freedom. 

Material and tools have hardly 
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changed since ancient times. The 
script symbols in their various 
stages of development, elabora- 
tions and styles still are at the dis- 
posal of the calligrapher, and all 
are still being used although partly 
in a most modern manner. The 
paper, sometimes dyed and deco- 
rated, the brush and the ink nearly 
are the same as ever since nothing 
so far has been equal to their qual- 
ity and therefore cannot replace 
the Far Eastern light-absorbing and 
richly structured paper, the resilient 
highly sensitive brush or even the 
ink. Script symbols, brush, paper 
and ink also constitute the princi- 
pal working material of the Japa- 
nese calligrapher Shiryü Morita— 
despite an occasional preference 
of lacquer or gold ground and gold 
paste. 

Shiryü Morita, born in 1912, is one 
of the most important calligraphers 
and maybe one of the most impor- 
tant among Japan’s modern artists. 
To an outsider, though, the widths 
covered by the broad and elastic 
strokes of his brush with their 
heavy structural ingredients may 
appear as automatically written 
forms in ink. The individual shap- 
ing, though, is more than an emo- 
tional and individual-automatical 
figure of lines. Sho-dö is the road 
to freedom, and one can take and 
proceed upon this way only with an 
extreme consciousness and strict 
concentration. (pp. 405—408.) 


About the Situation of 
Female Artists in 
New York Art 


By Henry Marx 


Until the beginning of the 20th cen- 
tury women played no part of con- 
sequence in the Fine Arts since, 
quite simply, they were excluded 
from the possibility of exercising 
them. Even in America, a country 
generally less prejudiced than 
others, the until then few female 
art students were not admitted to 
drawing-from-the-life lessons. When 
some of the then existing taboos 
were dropped several woman 
artists succeeded in making a 
name for themselves although al- 
most always they needed much 
more time to do it than did their 
male fellow artists. Some time ago 
the magazine “Times” reported 
that now 70 per-cent of the stu- 
dents frequenting American art 
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schools are women. This may be 
rather significant with regard to 
the future: the actual figures of 
1975, though, are much more 
sobering! Of the samples of mod- 
ern art at the Metropolitan Mu- 
seum and at the Museum of Mod- 
ern Art a scant ten per-cent have 
been created by women—to men- 
tion just this one instance. Never- 
theless, things are moving. At the 
Whitney Museum, for instance, 
where every two years a synoptic 
review of the state of American art 
is being given, the number of 
women among artists selected as 
representative rose from 6 to 24 
per-cent within four years. Undoubt- 
edly, this is due to the constantly 
growing activity of the various 
organisations which the woman 
artists have founded in recent years 
and, moreover, to their own paper, 
the “Feminist Art Journal”, a quar- 
terly since 1973. This would have 
been impossible without the back- 
ing of the more far-reaching 
“Women!’s Lib” movement. 
The inner struggle for originality, 
vitality and truth is a lonesome 
fight, and as always every artist 
must try to win it alone with herself 
in her studio. Contrary to former 
times, though, she now knows for 
sure that the lines connecting her 
with the outer world are open and 
functioning, and that actually more 
and more possibilities for exhibi- 
tions exist. If the people working in 
the world of art and handling art 
have hitherto neglected the creative 
work of women it will now be met 
with attention and respect. 

(pp. 409—412.) 


Emil van Hauth 
By Theobald Simon 


Van Hauth spent his youth at Mayen 
in the Eifel mountains where he 
was born in 1899. His aesthetic 
studies led him to Munich, Darm- 
stadt, Berlin and Paris. After two 
years of active military service he 
lived for a while at Coblenz where 
in 1922 he sent his works to an 
exhibition for the first time. In 1925, 
he married the dancer and UFA 
actress Girt Hegesa who was rather 
famous in the twenties. The con- 
tacts with Berlin artists must have 
been rather close since the then 
relevant galleries in Berlin and later 
at Cologne and Frankfort exhibited 
his work. Surely, he must have 
considered it a distinction and 
acknowledgment of special worth 
when he was appointed a president 
of the Berlin Secession. He was to 
be its last president. The Secession 
was dissolved as a result of the 


sterile art policy of the Third Reich. 
The diffamation of the artistic work 
done by his numerous friends, of 
his own oeuvre and of the Seces- 
sion has hit this sensitive artist 
rather hard. He left Berlin. The 
works he created at that time 
present the expression of heavy 
depressions. Many years of out- 
ward and inner unrest followed. In 
Munich, with the beginning of the 
fifties, the artist won back his fun- 
damentally positive attitude toward 
life. This expressed itself most 
vividly in his artistic work. Thus, 
the 21 years he spent in Munich 
until his death in March 1974, were 
the most fertile of his life, and this 
despite his isolation and retirement 
from the art scene. He has had his 
work of the years after the war 
made public in two exhibitions only 
(one in 1963 at the Vömel gallery 
in Düsseldorf, and the other in 1973 
at Ketterer’s in Munich). 

(pp. 413—416.) 


The Re-discovery ofthe Human 
Body in 


Arno Breker’s 
Drawings 
By Heinz-Jürgen Probst 


Since three years ago the German 
artist Arno Breker has in his draw- 
ings been concentrating his artistic 
efforts again upon the male nude. 
For more than 20 years they had 
in his graphic work been focussed 
upon the female nude. Breker, born 
at Elberfeld in 1900 had been han- 
dling pencil, red chalk, crayon and 
ink since 1917 when he made his 
first steps toward art at his father's, 
a stone-mason’s, workshop. 

As a sculptor, Arno Breker’'s rank 
is clearly defined: He is the last 
living artist of the Paris group 
Rodin — Despiau — Maillol — 
Breker. As to his graphic work, 
he is one of the most important 
graphic artists of the present. The 
human body has been and still is 
his principal motif. At his studios 
in Paris and Düsseldorf Breker 
keeps working full of dynamic 
power and creative force. 

Arno Breker not only masters the 
old techniques he also practises 
them. His drawings are true com- 
positions. The stroke of his pencil 
is sure, his hand does not waver 
or hesitate. He transposes the vi- 
sionary image of his model on to 
paper in an independent and origi- 
nal manner. He ignores the exist- 


ence of india-rubbers. To him, 
erasing in a drawing would be 
blasphemy! 


Breker’s drawings, etchings and 


lithos are independent creations 
and not designs for sculptural work. 
The secret why Breker's graphic 
work is so very much alive, why it 
breathes and radiates the atmos- 
phere of Rodin’s works may lie a.o. 
in the fact that, like the Old Mas- 
ters, he works from models only. 
Even the lithographs that Breker 
composes at the studio Mourlot in 
Paris are created from models. 

(pp. 417—424.) 


Pyrmont Castle 


in the Eifel Mountains 
By Klaus Pfeffer 


Within the jurisdiction of the com- 
munity of Roes (circuit of Cochem- 
Zell) there stands the impressive 
castle of Pyrmont on a steep spur 
of rock southwest of the valley cut 
deep into the rock by the river 
Eltz. The castle has been recorded 
for the first time in 1225; in 1524, it 
changed hands going from the lords 
of Pyrmont to those of Eltz, and in 
1700 it came into the possession of 
the Waldbotts von Bassenheim. 
This family transformed the castle 
into a comfortable mansion at the 
beginning of the 18th century. Later, 
it changed hands again several 
times and was not cared for prop- 
erly. Eventually, in 1963, there 
occurred a decisive change. Pro- 
fessor Dr. Hentrich and Dipl. Ing. 
Petschnigg, two Düsseldorf archi- 
tects, bought the ruin and re-mod- 
elled it into a guest-house for their 
office, with adequate rooms for 
working in quiet and with concen- 
tration. The principal character of 
the ruin was to be preserved as far 
as possible although the architects 
intended to rebuild the two lower 
storeys. The dimensions of the 
groundfloor rooms remained as 
they were. Modern installations 
were arranged in the basement 
where voluminous earth movements 
added new space to the existing 
cellars. The top storey was subdi- 
vided into the required number of 
guest rooms and a steward’s flat, 
with the divisions being dictated by 
the articulation of the fagade. The 
most difficult problem in the techni- 
cal field was to incorporate, co- and 
subordinate the achievements of 
the 20th century without discrep- 
ancies and injury to the ancient 
monument. The staircase well, the 
social rooms and apartments have 
in an excellent taste been re-fur- 
nished, mostly with antiques and 
period pieces. Paintings, engrav- 
ings and lithos related with the 
landscape and history of the Eifel 
mountains and the Middle Rhine 
decorate the walls. (pp. 425—432.) 


»Dieses Buch 
ist wie ein 
Atelierbesuch, 
bei dem die 
Bilder sprechen 
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Akkor de Edouard Manet Henri Matisse 

Revolutionär wider Willen Die »Sonne der Cöte d’Azur« 
der Palette 

Edgar Degas Georges Rouault 
Zehn große Kolorist mit der Linie Der Mönch unter den Malern 
französische Maler Paul Cezanne ee DU 

Genie in der Maske des Provinzlers Ein Maler der Lebensfreude 
160 Seiten mit 49 großteils ganzseiti- Vincent van Gogh Andre Derain 
gen Farbtafeln und 65 einfarbigen Der sieghafte Ikarus Persönlichkeit im Stilwechsel 
Abbildungen sowie 10 Künstler- 
portraits. Großformat 26X32,5cm; Henri de Toulouse-Lautrec Maurice Utrillo 
in Ganzleinen gebunden mit Däumling und Riese Der Maler vom Montmartre 
mehrfarbigem Schutzumschlag und 
Schuber. ISBN 3-521-04037-2 Mehrfarbiger Sonderprospekt im Originalformat des Buches steht auf 
Preis DM 88,— Anforderung zur Verfügung. 


E Verlag Karl Thiemig - 8 München 90 - Postfach 900740 


Puppen brauchen Puppenmöbel...Drucker brauchen SIEGWERK-Farben 


Unser Bild »Puppengesellschaft« hat Hans 
von Faber du Faur im Jahre 1912 gemalt. 
Puppen aus dieser Zeit sind heute sehr ge- 
sucht. Sie sind zu einem Sammlerobjekt ge- 
worden — und das, nachdem sie jahrzehn- 
telang so gut wie vergessen waren. An sich 
ist ein strahlendes Comeback immer ein 
Ereignis... damit aber kann SIEGWERK 
nicht aufwarten. Es stört uns auch nicht im 
geringsten, wurden doch unsere Druckfar- 
ben nicht nur nie vergessen — sondern im 


Verlauf langer Jahrzehnte in der gesamten 
graphischen Industrie zu einem sprichwört- 
lichen Qualitätsbegriff. Zu unserer Tradition 
kommt eine ständige Forschungsarbeit, die 
mit den modernsten Entwicklungen Schritt 
hält, und jeder erfahrene Druckmeister weiß, 
daß er mit SIEGWERK-Druckfarben jede, 
einfach jede Vorlage makellos genau repro- 
duzieren kann. Neben den Voraussetzun- 
gen von nicht enden wollenden Farbtonrei- 
hen, einer zuverlässigen Qualität und kost- 


bar wirkenden Brillanz tragen noch viele 
Vorzüge dazu bei, die wir in einem Informa- 
tionsmaterial zusammengefaßt haben. Für 
wen? Für alle, die sich für die Magie der 
Farbe interessieren — und dazu. gehören 
doch sicher .auch Sie? Eine Karte genügt, 
bitte schreiben Sie uns... 


SIEGWERK FARBENFABRIK 
Keller, Dr. Rung & Co., Siegburg/Rhld. 





EIN BUCH MIT 1000 ABBILDUNGEN UND UBER 6000 PREISANGABEN 
SAGT IHNEN, WAS KUNST HEUTE KOSTET 


Im neuen Band des 


Kunstpreisjahrbuches 


finden Sie eine Zusammenstellung von 
über 6000 Objektbeschreibungen mit 
den dazugehörigen Preisen, die auf 
nahezu 1200 Auktionen der vergange- 
nen Saison erzielt wurden. Fast alle 
Länder der westlichen Welt, in denen 
der Kunsthandel eine Rolle spielt, sind 
vertreten. Über 1000 Abbildungen illu- 
strieren das Geschehen auf dem inter- 
nationalen Markt. 


Enthalten sind alle Gebiete des Kunst- 
und Antiquitätenhandels, bequem nach 
Sachgruppen geordnet: Möbel, Uhren, 
Lampen, Teppiche, Tapisserien, Schmuck, 
Dosen, Porzellan und Fayencen, Glas, 
Skulpturen, Kleinkunst, Waffen, Anti- 
ken, Ostasiatica, alte und moderne Ge- 
mälde und Graphik. 


Die Beschreibungen aus englischen und 
französischen Katalogen wurden in der 
Originalsprache belassen; die aus hol- 
ländischen, dänischen, schwedischen und 
italienischen Katalogen wurden über- 
setzt. 


Das Kunstpreisjahrbuch erscheint ein- 
mal im Jahr, es kostet DM 55.— zuzüg- 
lich Porto. Bestellungen auf anhängen- 
der Karte erbeten an 


Verlag Kunst & Technik 
8 München 70 
Lipowskystraße 8 
Tel. 771066-68/ 761220 





Barockschrank, Norddeutschland, ca. 1760, mit 
col. Rosenbuketts eingelegt, Kirschholz furniert, 
39 x 200 x/6, DM 6.200.— 

Spik, Berlin, 6. 7. 1973 


Kaffeekanne, Meistermarke M.M., 
Venedig, ca. 1750, birnfoermig, auf 
drei Rollfuesschen, seitlicher 
gedrechselter Holzgriff, Silber, 
27,1 h., Lire 2.700.000.— 

Christie's, Rom, 14. 11. 73 


Zwei Kuehe, Delft, mit col. 
bemalung, Fayence, 
zusammen: hfl. 8.000.— 
Mak van Waay, Amsterdam, 18.2. 74 


Blumen- 





AqumEEnE and Gold Cannetille Parure, 


early 19th cent., £ 600.— 


Sotheby's, London, 29. 11. 1973 


Madonna mit Kind, Rheinland, ca. 1340, 


das Kind auf dem linken Arm 
tragend, reicher Faltenwurf, col. 
Fassung, Nusshoz, 102 cm h., 
DM 90.000.— 

Weinmüller, München, 8. 5. 1974 





Schale, von Salomon Dreyer, Augsburg, 1739 _ 
1741, oval, mit en und Ze IEHIen 
Kartuschen, 50 I., 3200 g., skr. 56.001 
Bukowski, Stockholm, 24. 10. 1973. 




















Friedrich Gauermann (Miesenbach 1807—1862 
Wien), Kapelle im Hochgebirge, Papier auf 
Leinwand 43x33, $ 160.000 — 
Dorotheum, Wien, 12. 3. 1974 


Yellow-glazed Milk Jug with Cover, 
Bayreuth, pear-shaped body 
decorated in silver (now oxidized 
black) with koar huntig scene, under 
stylized tree, faience, 8 in. h. £ 380. —. 
Sotheby's, London, 20. 11. 73 


Teppich, Pendjerlik, Suedrussland, 
Ende 19. Jh., feine kleinteilige Durch- 
musterung in Weiss, Blau, Rot und 


17 





Pewter-mounted Ewer, Meissen, painted wilh col. 
„Holzschnitt-Blumen“ and insects, porcelain, 30 h., 
Gns. 1.4 
Christie's, London, 2. 6. 1974 


Gelb, auf braunem Grund, Innenfeld 
mit Kreuz, 145 x 117, DM 7.800 — 
Nagel, Stuttgart, 29. 4. 74 


Giovanni Battista Piranesi 

1720—1778 

Verschiedene Ansichten alter Ruinen, 
1778—1779, einundzwanzig Radie- 
rungen, Wasserzeichen mit Lilie, 
50 x 68,5, Hind 3, £ 3 000.—. 
Sotheby’'s, London, 28. 3. 74 





Taschenuhr, sign. Pierre Fils a Boxen, ca. 
mit col. Emailmalerei auf Kupfer, 4,5 
sfrs. 15. 
Ineichen, Zürich, 3. 5. 1974 


.. 1780, 


Nolde, Emil 

1867—1956 

Suedseeinsulaner, sign., 1913—1914, 
Aquarell, 38 x 50. sfrs. 46.000.— 
Kornfeld & Klipstein, Bern, 13. 6. 74 





an 


| Otto Dix (1891—1969), Aristokratie, sign., dat. 
; 1923, Gouache, 43,5 x 32,5, Lire 3.400.000.— 
1974 


Mohn-Becher, sign. G. Mohn, ca. 
1812, zylindrisch, mit Ansicht von 
Leipzig in Transparentfarbenmalerei, 
en ubbnrakars, 105-h,, 

Me. Martin, Versailles, 18. 11. 1973 Dorotheum; Wien; 12.3 74 

Moerser, dat. Inschrift „Amor vincit 
Omnia 1551”, breite Rippen- und 
Rillenprofilierung, Reliefborte mit 
Blaettern, Bronze, 12 h., DM 4.700.— 
Weinmüller, München, 24. 10.73 


a 


Finarte, Mailand, 28. 4. 





= ehe a MT aa 
Fatal, Einne, marque Janselme, epoque 
Charles X, 19ieme siecle, bois plaque de pa- 
lissandre, ensemble avec deux chaises en suite: 
F 8.00 





Rokoko-Tahutiäre, Franikreieh oder Beychland, 

Mitte 18. Jh., preussische Kontrollmarke 1809, ge- 

Iriebener Dekor mit N Sn Sıl- 
ber, 42x 8x6, 190 g., dkr. 11.000.— 
Rasmussen, Kopenhagen, 30. 4. 1974 


Service, Meissen 1740—1745, mit Jagd- 
szenen in Purpurcamaieu und col. 
deutschen Blumen in Goldranken, 
bestehend aus drei Kannen, Tee- und 
Zuckerdose, Spuelkumme, Konfekt- 
schale, Porzellan, kleine Beschaedi- 
gungen, DM 17.000.— 

Lempertz, Köln, 27.6.74 





1930), 
sign. und dat. 1964, Serigraphie in Acryl auf 


Andy Warhol (- Two-foot Flowers, 


Leinwand, 61x61, DM 10.000.— 
Hauswedell, Hamburg, 6. 6. 1974 
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